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This dissertation contributes to the study of Ecuadorian literature from the first fifty 
years of the twentieth century, not just as an isolated discourse, but as part of a 
multidisciplinary project of re-reading the nation-building project through literature.  In that 
regard, the literary works of The Grupo de Guayaquil are examined as a primary resource to 
understand how the hegemonic social forces of the period imposed their one-dimensional 
perspective about the nation without considering the views held by those communities often 
referred to as subalternized.  Special attention is given to how these same works of fiction 
constituted an expression of social and cultural resistance inspired by numerous marginalized 
communities which, today, constitute the foundation of a twenty-first century Ecuador that 
struggles to reconcile itself with its pluricultural and plurinational condition. 
In order to achieve the goal of this dissertation it was necessary to study Hugo Mayo´s 
poetry work. Mayo´s vanguard text helps to understand the influence of this movement not 
just in art, but in the way of creating new symbols of identity and territorial space. The Grupo 
of Guayaquil transcends the vanguard and demonstrates the violent displacement of 
subalternized communities, specifically the montuvio, who suffered from the effects of the 
ideal of modernity. After 1941 the intention of establishing within literature the idea of 
diversity of The Grupo of Guayaquil failed. The mestizaje project created by Benjamín 
Carrion consolidates all the efforts to implement a homogeneous republic with the mestizo 
identity as its symbol of unity.       
Within a larger Latin American context, the present study is part of an extensive effort 
to bring to the forefront of Latinamerican Studies the decolonial perspectives that allow 
reflection about a region, in this particular case the Andean Region, which is struggling to 
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recover and to learn from the voices of those communities that have long been silenced, not 
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Las letras del Ecuador tienen un antes y un después con la presentación del libro Los 
que se van en 1930 por parte de tres escritores guayaquileños: Joaquín Gallegos Lara (1909-
1947), Demetrio Aguilera Malta (1909-1981) y Enrique Gil Gilbert (1912-1973). Antes 
porque el modernismo y la noción de vanguardia, si bien generan un proceso de redefinir su 
entorno y la comunidad discutiendo a una lógica colonial, lo hacen desde un lenguaje que se 
encuentra en un proceso de destrucción que dejó de comunicar y que necesita reinventarse o 
recrearse. El después es un proyecto literario fundacional que parte con el surgimiento del 
Grupo de Guayaquil integrado también por José de la Cuadra (1903-1941) y Alfredo Pareja 
Diezcanseco (1908-1993). Este proyecto propone una literatura propia que construya un 
entorno que fue encubierto y visibilice a las comunidades que lo integran bajo una lógica 
propia y una perspectiva diferente, local que no se adapte a modelos únicos. De esta manera 
se logra cuestionar el mito instalado desde la modernidad de lo que debe ser un estado-nación 
moderno.  
La propuesta de diversidad y comunidad creada por el Grupo de Guayaquil leída 
desde 2017, con nuevos conocimientos sobre saberes ancestrales de comunidades originarias 
y afros, posibilita una nueva sensibilidad y vigencia de los textos de 1930. Estos cuentos ya 
no pueden ser solamente tratados desde un realismo social que pretendió colocarlos dentro de 
un marco de obras que denuncian una realidad. En efecto, son un complejo sistema de textos 
que desafían conocimientos que fueron escondidos por la imposición de un paradigma único 
de lo que debía ser el país y de los que se creían dueños de esa tierra. 
Este estudio busca recuperar la vigencia del Grupo de Guayaquil más allá de un tema 
de regionalismo presente constantemente en la formación de lo que hoy se conoce como 
Ecuador. Es preciso entender a las respuestas que genera el arte, en este caso la literatura, no 
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como negación del otro, sino como complementariedad. Esto quiere decir que el proyecto que 
se inicia con Los que se van no pretende constituirse en el mito del origen de la costa 
ecuatoriana en contraposición a la sierra. Lo que busca, como demuestra esta tesis es 
visibilizar y plantear diálogos que permitan comprender a la nación como un entorno diverso, 
lleno de pueblos y comunidades que buscan su originalidad dentro de un espacio homogéneo. 
De ahí que el punto de partida del proyecto de los cinco escritores guayaquileños se 
inicie con el título Los que se van. Los cuentos grafican como la modernidad violenta a las 
comunidades y la idea utópica de la ciudad empieza a expulsar tradiciones, culturas, 
conocimientos ancestrales que fueron absorbidos, compartidos por los montuvios1, cholos2 y 
negros. Pero la ciudad, en este caso Guayaquil, no es solo cemento y hierro, también 
representa una forma de dominio. Guayaquil era y sigue siendo el microcosmos del Ecuador. 
Allí se encuentran y desencuentran los conceptos de individuo, ciudadano, sociedad que se 
enfrentan de forma violenta con la idea de comunidad y solidaridad.  
El Grupo de Guayaquil entiende esta tensión perenne que existe en la modernidad y 
desde el arte transgrede visiones binarias del ser originario, del blanco-europeo como la raza 
pura o del ser procedente del continente americano desde la ancestralidad. En la década de los 
treinta logra trascender el debate del mestizaje como un modelo hegemónico-homogéneo y 
plantea la presencia viva y latente de comunidades que fueron usadas desde lo exótico o 
como ejemplo de lo salvaje durante la literatura del primer siglo de la república. La 
                                                          
1 En esta investigación y salvo se escriba de diferente manera en la cita textual se utilizará montuvio con V tal 
como lo hace José de la Cuadra y el Grupo de Guayaquil. Cabe señalar que desde el 2016 y tras una propuesta 
de la comunidad montuvia del Ecuador la Real Academia de la Lengua acepta esta palabra con V.  
2 El término Cholo es usado en estos textos para identificar a un grupo de la población cuyos orígenes son del 
encuentro entre las comunidades mestizas y originarias. El término Cholo en Ecuador tiene varias acepciones. 
Sin embargo, en la sociedad se lo utiliza de manera despectiva para señalar aquella persona que busca renegar 
de sus raíces, negar sus orígenes de vinculación indígena. El término Cholo se subvierte y se revaloriza en 
fiestas populares, en las que es reconocido como personaje destacado. 
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construcción, desde la ficción, del montuvio3 como pueblo que tiene su origen en la relación 
simbiótica de distintas razas (mayormente de comunidades ancestrales americanas) les 
permite rescatar la cultura, la cosmovisión de una zona que fue colonizada y aniquilada. 
También les posibilita en este trabajo artístico visibilizar los procesos de resistencia de 
grupos humanos que nacen de una asimilación de saberes y logran crearse y auto-subjetivarse 
desde sus propias formas de interpretar su entorno.  
En esos procesos de auto-subjetivación entendemos ahora la importancia de lo 
pluricultural y de la plurinacionalidad. Gracias a estos conocimientos creativos que se inician 
en la década de los treinta, los cuales configuran una realidad alternativa a la de la 
modernidad, se puede también entender la descolonización. El Grupo de Guayaquil no 
cuestiona a la modernidad desde la modernidad, la cuestiona desde lo local, configura en sus 
obras otros saberes que permiten resistir esa condición de seres colonizados que son 
sometidos a un lenguaje, a una forma de escritura, es decir a una forma de pensar. El acto de 
descolonización que se encuentra en estos textos va más allá de subvertir el idioma; por 
medio de este subvierte una manera de pensar y por ende de ser.  
Al entender la literatura como un acto creativo complementario, es fundamental 
reflexionar sobre la importancia que tuvo la idea de modernismo y vanguardismo dentro de 
los jóvenes guayaquileños que romperían el molde e iniciarían un proyecto fundacional. El 
modernismo, de acuerdo a algunos estudiosos de la periodización de la literatura ecuatoriana, 
llegó de forma tardía al Ecuador y con pocos representantes. Como consecuencia de este 
                                                          
3 El Ecuador reconoce en su Constitución a la comunidad montuvia como un Pueblo. Está obligado a garantizar 
su proceso de desarrollo humano integral, sustentable y sostenible, las políticas y estrategias para su progreso y 
sus formas de administración asociativa, a partir del conocimiento de su realidad y el respeto a su cultura, 
identidad y visión propia. Fabián Navarrete Salazar, en el libro Ser montubio se define como un “orgánico 
construido en base a las profundas raíces de la cultura montubia y su historia, al conocimiento innato de su 
realidad, sus valores y conceptos propios de una forma de vida diferente tanto por su situación geográfica como 
sus orígenes”.  Además en el Ecuador Se reconoce a las comunas que tienen propiedad colectiva de la tierra, 
como una forma ancestral de organización territorial. 
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concepto se sepultó el análisis de la vanguardia y su influencia en los escritores del siglo XX. 
El investigador ecuatoriano Diego Araujo en su estudio sobre poetas del modernismo afirma: 
“Este trabajo intenta esbozar un cuadro panorámico de lírica ecuatoriana entre 1895 y 1925, 
etapa en la cual se desarrolla tardíamente la tendencia modernista, en relación con la 
cronología del movimiento” (61). Araujo sigue la misma línea que el investigador Antonio 
Sacoto Arias quien asevera que en Ecuador existe asincronía literaria en relación con 
Hispanoamérica y Europa (18). Tal afirmación que da cuenta del atraso cronológico del 
modernismo fue impuesta casi por unanimidad por un sector intelectual urgido por crear un 
canon único. Tanto fue así que críticos como Jorge Dávila Andrade en su estudio 
introductorio de Historia de las literaturas del Ecuador V5 afirma sin percatarse de su olvido 
selectivo la inexistencia de vanguardia:  
Hora de evolución de la lírica, que pasó de los brillantes modelos darianos, 
desplegados en el verbo sonoro de la 'generación decapitada', a un destellar 
propio, a una concepción más ecuatoriana, más próxima al paisaje geográfico 
y humano de habitante, como lo han visto Oswaldo Encalada Vásquez y 
Enrique Ojeda en sus aproximaciones a la lírica del primer momento de este 
lapso y a la figura epónima de Jorge Carrera Andrade (10). 
Este tipo de crítica que sirve para exaltar un nombre desconoce la profunda importancia que 
tuvo la vanguardia y el pensamiento vanguardista ecuatoriano. El investigador Augusto 
Arias, por su parte, hace mención a la importancia de las revistas literarias en el modernismo. 
Aunque el aporte de estos estudios es relevante, no es sino en las tres últimas décadas del 
siglo pasado cuando investigaciones como las de Michael Handelsman y Humberto E. Robles 
dilucidan la visión sobre este periodo. 
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Handelsman en su libro El modernismo en las revistas literarias del Ecuador afirma: 
“La interpretación tradicional y tan limitada del modernismo que todavía predomina en el 
Ecuador ha impedido ver los verdaderos valores de toda una época que si bien es cierto no 
produjo a un Rubén Darío, si produjo, entre 1895 y 1930, años dinámicos y de gran 
intensidad para el arte ecuatoriano” (18). Por su parte, Humberto E. Robles en su libro La 
noción de vanguardia en el Ecuador asevera: “El por qué la crítica ha escamoteado este 
aspecto de la historia literaria del Ecuador habría que rastrearlo, acaso, en el hecho de que en 
el fondo no era la noción de vanguardia lo único y lo que en realidad se disputaba, sino la 
reubicación del poder político y cultural” (11). Estas investigaciones abren un sin número de 
interrogantes acera de la literatura modernista y la noción de vanguardia en el Ecuador. 
Además, permiten entender la importancia de los proyectos de creación de un estado 
moderno y de la modernización de la sociedad que se pretendió imponer en Ecuador desde la 
Revolución Liberal (1895)4. 
Catalogar el modernismo ecuatoriano como tardío y poco prolífico condujo a obviar 
los cambios de pensamiento que se presentan en la sociedad, interpuestos por la lectura y por 
la capacidad de imaginarse, desde lo local, en un contexto global. La historiografía literaria 
ecuatoriana escondió una época que lleva a vislumbrar, desde una visión integradora, cómo la 
                                                          
4 La Revolución Liberal, liderada por Eloy Alfaro, es fruto de un país violento, en el que se encuentran en 
tensión constante fuerzas conservadoras y liberales. Su base se halla en grupos populares llamados 
“montoneras” que se levantaron en armas para buscar reivindicaciones sociales y, sobre todo, para solucionar el 
problema de la tierra. El historiador Enrique Ayala Mora (1994) narra: “Las montoneras mantuvieron por tres 
años la resistencia protegidas por la selva y el respaldo local. En la represión 'la caza de los chapulos' murieron 
muchos líderes liberales…Caamaño no disfrutó de paz durante su gobierno. Los levantamientos se sucedieron 
en todo el país” (80). Estos grupos estaban formados por campesinos, pequeños terratenientes, montuvios y 
afro-ecuatorianos. Ayala Mora agrega: “Los hombres de la conspiración no fueron los notables, sino otros 
sectores sociales...Los campesinos costeños tenían, como es obvio, un proyecto revolucionario, si bien menos 





evolución de este pensamiento constituye una revolución ética y estética que se consolida a 
partir de 1930 en las letras ecuatorianas.  
El modernismo, como bien lo señala Handelsman, es una época fecunda en la 
escritura y producción de revistas literarias y artículos publicados en periódicos en el 
Ecuador, y en el mundo; esta producción es resultado de un constante ejercicio de pensar y de 
pensarse como sociedad en relación a lo que ocurre en el entorno. El estudioso ecuatoriano 
Isaac J Barrera reflexiona sobre la llegada de un pensamiento distinto a través de la noción de 
vanguardia: “…los escritores jóvenes andan afanosos en su inconformidad y en su amor a 
todas las novedades, por reflejo, por intuición, por influencia o por impulso natural que 
conduce a salirse de la norma conocida para encontrar expresiones inéditas, que van desde la 
forma hasta el fondo” (1133-1134). Las revistas literarias, de la época, conducían a la lectura 
de otras visiones y cosmovisiones que se expresaban en distintas partes de América y Europa.  
El pensamiento modernista está latente y se involucra, desde la literatura, en la 
creación de lo que era, debía ser y podría ser el Ecuador. Willington Paredes Ramírez 
investigador guayaquileño afirma en su texto “Historia, cultura y política en la constitución 
del imaginario social guayaquileño”:  
Todas las naciones, pueblos, localidades producen, crean reproducen y recrean 
su vida material y espiritual a través de un conjunto de simbolizaciones que 
caracterizan y definen el perfil y la sustancia de su identidad sociocultural. 
Esta práctica simbólica y afirmación cultural es lo que va construyendo el 
imaginario social de un pueblo a través del cual éste se cohesiona, se reconoce 
e identifica (86-87).   
En el Ecuador, la organización feudal y de castas, creadas después de la colonia, entró en 
crisis como expone la investigadora Mónica Mancero en su estudio “Estado nacional y región 
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en el pensamiento político ecuatoriano”: “El control ejercido por el Estado y la economía por 
parte de los terratenientes serranos en alianza con la Iglesia, fue disputado en la revolución 
liberal” (16). Ante esto se abre la posibilidad de un diálogo y una complementariedad entre la 
revolución liberal y la revolución literaria. 
Los dos movimientos están en diálogo y se complementan. En la Revista América 
Modernista, publicada en junio de 1896 en Guayaquil, se expone “La revolución literaria 
operada en las postrimerías del Siglo XIX en las Repúblicas Americanas, lleva por divisa la 
enseña del modernismo” (2). Esta publicación, a un año de la llegada al poder de Eloy 
Alfaro5, caudillo de la Revolución Liberal ecuatoriana, muestra que el pensamiento 
modernista estaba presente en las propuestas liberales de la época. 
En enero de 1922 la revista Caricaturas se refiere a la cantidad de producción literaria 
que existe y afirma: “¿Una revista más…?  Si señores, una revista más. I, como todas, con 
pretensiones de larga vida; aunque tal vez, ya la aceche, en la sombra, el artero tortor que ha 
de ahogarla, antes de que principie a realizar sus más caros ideales” (1). La revista dialoga 
con el lector, se interroga y responde, usando herramientas retóricas, mantiene una escritura 
coloquial y sustenta por qué elige la risa y no “el negro manto del pesimismo” (1). En el 
planteamiento editorial se presenta una estética modernista; la risa frente al negro manto del 
pesimismo advierte una ruptura con el modernismo del rubendarismo, el mismo que otros 
recogieron y que tomó en cuenta lo decorativo utilizando temas recurrentes como la juventud 
que distingue y destaca lo nuevo sobre lo viejo. Lo viejo representa lo caduco, lo perecedero. 
A este tema también se refiere Isaac J Barrera cuando afirma:  
Ya desde los días de la primera guerra mundial, 1914, la poesía se reviste con 
ropajes nuevos…Todavía no llegan al Ecuador en su exageración reformista 
                                                          
5 Presidente del Ecuador en dos períodos (1897-1901; 1906-1911).   
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las modalidades de las últimas escuelas de París; pero ya los jóvenes poetas 
abandonan visiblemente la ruta recorrida hasta entonces, para tomar por los 
más extraños senderos (1135).  
En el texto de introducción de la Revista Caricaturas se puede observar como los ideales 
modernistas se encuentran en diálogo y en una actitud de autocrítica con la sociedad.  
El 27 de septiembre de 1925, la revista Savia publica un editorial con el título 
“Guayaquil pide justicia”. En él se hace una defensa de la institución bancaria y se reflexiona 
sobre el rol de las juntas militares en Quito; además en la revista se proponen temas de debate 
como revolución o el daño que existe al comercio y al progreso de Guayaquil que es el 
progreso del Ecuador6 (1). Desde este análisis se observa cómo las revistas literarias tienen 
una posición política y plantean ideales de la modernidad sobre la base de la intelectualidad; 
como ya se manifestaba en la revista América Modernista, “Sabido es que en el movimiento 
literario se refleja el grado de cultura y civilización de un pueblo” (2). La revolución literaria 
influenciada por el modernismo es una realidad y no solo plantea críticas a un sistema 
mercantil, sino que se relaciona y complementa al cambio impulsado por varios presidentes 
de tendencia liberal que ocuparon el poder entre las dos presidencias de Eloy Alfaro.7 
Cambios que fueron promovidos con el afán de modernizar al Ecuador desde lo regional. 
Este escenario marca un primer proceso que buscó construir un proyecto de nación moderna, 
dejando atrás las tradiciones coloniales agrarias y consolidando el poder de la bancocracia 
                                                          
6 Guayaquil, el puerto principal y la ciudad con más población del país se presenta como eje central de la 
construcción de la idea de lo moderno, de progreso y de desarrollo. Como analiza Kim Clark (1998) en su 
investigación sobre el ferrocarril ecuatoriano: “While the nineteenth century political domination was in the 
hands of the Highland elite, the liberal period represented the rise of the coastal elite. Nonetheless, this group 
was unable to impose a project that was exclusive in its own interest during the liberal period” (77-78). Mirar 
The Redemptive Work: Railway and Nation in Ecuador, 1895-1930. 
7 Los presidentes a que me refiero son: Leonidas Plaza (1865-1932), Alfredo Baquerizo Moreno (1859-1951) y 
José Luís Tamayo (1858-1947) 
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costeña. El proceso de modernizar al país se consolida con la Revolución Juliana 8(1925), 
llamada también La Gloriosa, en la que se proclaman cambios para el proletariado. El 
historiador George Lauderbraugh en su libro sobre la historia del Ecuador (2012) se refiere de 
la siguiente manera, a este acontecimiento: “On the surface the July revolution appeared to 
offer Ecuador radical alternatives, proclaming goals of equality and protection of the 
'proletariat'” (96). Este análisis permite interpretar el editorial de Savia que expresa cómo las 
revistas y los diarios eran medios que proponían el diálogo o la confrontación social, a partir 
de diferentes formas de pensar la nación moderna.  
Bajo estas consideraciones, se puede referir al modernismo ecuatoriano como algo 
paralelo y complementario de distintas propuestas que se encontraban en discusión. Al 
mismo tiempo, se establece un diálogo desde la literatura con las formas alternativas al 
desarrollo planteado en el Ecuador. Con el modernismo se abre espacio a la vanguardia, a la 
llegada de los ismos9 y a un pensamiento en donde ya entra en debate la clase trabajadora. Se 
empiezan a formar sindicatos y uniones de campesinos, en complemento con un pensamiento 
vanguardista que asume conceptos de revolución y de violentar lo establecido a través del 
lenguaje.  
El acontecimiento que produce una inflexión en la visión de consolidar una nación 
moderna es la masacre de trabajadores ferroviarios y de sindicatos (Guayaquil 15 de 
noviembre de 1922)10. Como afirma el historiador ecuatoriano Juan Paz y Miño (2001): 
                                                          
8 El 9 de julio de 1925 se produce una insurrección militar en Guayaquil y Quito que coloca en el poder una 
junta cívico-militar con la intención de realizar una reforma profunda a todos los poderes del Estado.  
9  De acuerdo a la Real Academia de la Lengua la terminación ismos forma sustantivos que suelen significar 
'doctrina', 'sistema', 'escuela' o 'movimiento'. Socialismo, platonismo, impresionismo. 
10 Masacre noviembre 1922: En la década de 1920 el Ecuador se hallaba sumido en una crisis económica, 
originada por factores internos y externos, en esa misma época se siente la influencia de las ideas socialistas 
mundiales y la formación de gremios de trabajadores. Estos gremios, impulsan una huelga general que 
desemboca en la masacre de trabajadores desatada por un jefe del ejército en Guayaquil. View Alfredo Pareja 
Diezcanseco en Breve Historia del Ecuador Tomo II página 80-82.  
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El 15 de noviembre de 1922 pasó a ser recordado como el baño de sangre con 
que inauguraba su escenario la clase obrera del Ecuador. Joaquín Gallegos 
Lara nos lo contaría, en forma literaria, en Las cruces sobre el agua. Y tal 
matanza marcaría a su vez el fin histórico del liberalismo clásico como 
doctrina capaz de provocar la movilización social generalizada (38).  
El levantamiento de la clase obrera cuestiona el maltrato a los trabajadores y el mal manejo 
de las empresas estatales e inicia un despertar intelectual que, desde la literatura, plantea 
conceptos alternativos de nación. La literatura genera espacios de discusión y aborda nuevas 
temáticas referidas a reivindicaciones. Estos temas fueron invisibilizados por el 
establecimiento de un modelo de nación moderna ajeno a la realidad social y cultural del país.  
En este escenario Guayaquil se presenta como el espacio contradictorio en donde 
coexisten las ideas de la modernidad y las alternativas que se expresan en torno a esa 
propuesta. El modernismo ecuatoriano, por sus propias contradicciones, provoca una 
confrontación entre la propuesta modernizadora, parte de lo que ocurre en el mundo y las 
propuestas internas que exigen reivindicación. La realidad paradójica y las visiones que se 
generan en este contexto, llevarán a los integrantes de El Grupo de Guayaquil a “escribir de 
la realidad y toda la realidad” (60), como lo manifestó José De La Cuadra (1903-1941), uno 
de sus cinco miembros. 
La incapacidad de sentir, la búsqueda de la identidad, la creación violenta de nuevos 
significados, para poder repensar el entorno, se encuentran en constante tensión con la 
ferocidad de los enfrentamientos en las zonas urbanas y rurales, como las secuelas que 
marcan la Primera Guerra Mundial y la depresión económica. El enfrentamiento entre clases 
sociales produce una decepción del proyecto de la modernidad que estaba encaminado a 




fortalecer el capital, el libre mercado y a robustecer las divisiones de clases que conducen al 
dominio de un grupo minúsculo de la sociedad, como forma de implantar una visión 
homogénea del ser y del deber ser.  
Ecuador no está lejos de esta decepción. La llegada del nuevo siglo fue marcada por 
los suicidios del grupo modernista llamado “Los decapitados”, muertes que grafican el hastío 
del individuo con su entorno. Al mismo tiempo textos como los de Pablo Palacio que 
aparecen entre 1926 y 1932 denotan esa angustia del humano citadino enfrentado a su hábitat. 
En Palacio se ve reflejado el modelo de la vanguardia ecuatoriana. Sin embargo, la 
construcción de carácter mesiánico que se ha buscado realizar en los últimos tiempos con la 
figura de este genial escritor lojano, muchas veces tuvo la misma misión de ocultamiento de 
un pensamiento vanguardista que ya es visible antes de los grandes textos de Palacio. 
La decepción de la modernidad obliga a cambiar la perspectiva de las ideas que se 
impulsan para construir un orden social, un mal llamado desarrollo y el ideal de progreso. Ese 
desencanto se observa en el lenguaje y su necesidad de inventar y buscar referentes y 
significados nuevos hasta llegar a los límites de lo inimaginado como lo afirma el 
investigador boliviano Óscar Rivera Rodas en su libro La modernidad y la retórica del 
silenciarse: “La modernidad empeñada en inventar su lenguaje debía llegar necesariamente 
hasta los límites de lo inimaginado y lo impesado: el no-ser de todo lo existente” (343-344). 
Ese no-ser precisamente desencadena la destrucción estética de un lenguaje tradicional y 
formal y gracias a esa ruptura la literatura del Ecuador y de América Latina consigue 
construir su lenguaje, desarrollar una estética propia, su conciencia y transgredir la ética 
impuesta por la tradición.  
La re-lectura de la literatura del Grupo de Guayaquil y la de-construcción del Ecuador 
moderno está delineada a partir de la creación de un proyecto de nación alternativa frente al 
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proyecto propuesto por la modernidad: En este planteamiento la literatura tiene un papel 
fundamental ya que rompe, tanto desde la ética como desde la estética, los conceptos que 
buscaban implantar desde el poder un modelo homogenizador de modernidad. La poesía 
vanguardista y la literatura del Grupo de Guayaquil sirven para des-colonizar, para romper 
con esa lógica totalizadora y para generar un cuestionamiento ontológico sobre quiénes son 
los ecuatorianos y qué relación tienen con su espacio de origen desde el arte. 
La crítica y la teoría literaria habían manifestado que en el Ecuador existió un 
vanguardismo y un modernismo tardío; sin embargo, no sería posible la re-lectura del Grupo 
de Guayaquil sin la poesía de Miguel Augusto Egas Miranda (1895-1988) conocido por su 
pseudónimo Hugo Mayo. Tampoco hubiese sido posible Los que se van sin que estos autores 
guayaquileños tengan un conocimiento de una noción de vanguardia contemporánea, lo que 
se demuestra en las revistas literarias de la época que ponen en evidencia la presencia de la 
vanguardia y de una realidad diversa, conflictiva y propia. En la poesía de Hugo Mayo se 
puede ver un agotamiento del lenguaje, el poeta lo de-construye hasta debilitar la 
comunicación. La vanguardia pierde el objeto de comunicación y no tiene un referente de 
nación, al fragmentar el idioma no se puede identificar un marco referencial de la nación; con 
la ruptura del idioma la vanguardia se auto-destruye. El análisis literario realizado en el 
Capítulo I de esta disertación ha considerado el pensamiento de Hugo Mayo expresado en sus 
poemas publicados entre 1915 y 1933 como son el carácter de denuncia de los textos de en 
Puño en Alto además de la poesía de Chamarasca en la que se expresa el rompimiento con la 
estética formal y de Oxidación que muestra el desencanto de la modernidad. 
A partir de esa experiencia vanguardista el Grupo de Guayaquil percibe que tras la 
destrucción del lenguaje se precisa construir un lenguaje propio y deciden desafiar a la 
estética a través de la recreación de lo oral por medio del habla de los grupos que han sido 
invisibilizados y construyen su narrativa a través de lo heterogéneo y lo diverso. Somos 
13 
 
diferentes, hablamos diferente, pensamos diferente y en esa diferencia existe el Ecuador y 
existe América Latina. En Los que se van, escrito por Demetrio Aguilera Malta, Enrique Gil 
Gilbert y Joaquín Gallegos Lara, libro analizado en el Capítulo II, se observa ese 
levantamiento desde lo ético y lo estético. La literatura se rebela en contra de un proceso de 
modernidad hegemónico que venía desde la colonia y desconocía a la pluralidad del país y 
crea un espacio y un tiempo propio y también una expresión propia. En el Capítulo II se 
plantea la ruptura de los saberes morales expuesta en los siguientes cuentos: “El Malo”, “Por 
guardar el secreto”, “Lo que son las cosas”, “Cuando parió la zamba”, “Montaña adentro” y 
“El Cholo que se castró”; así mismo, la ruptura de saberes económicos enunciada en “El 
cholo que odió la plata”, “El cholo de la Atacosa”, “El Tabacazo”, “Los madereros” y “El 
Tren”. 
En el Capítulo III el análisis se centra en José de la Cuadra, quien antes de que 
termine la década de los 30 del siglo XX, observa que los personajes que describe la literatura 
del Grupo de Guayaquil están en un espacio ficticio de la literatura y que es necesario que se 
los mire en la realidad del país. El escritor se propone conseguir que los personajes pasen de 
lo mítico a un imaginario real dentro de la nación y escribe el ensayo de El montuvio 
ecuatoriano (1937), texto que visibiliza realidades alternativas y desafía la propuesta blanco-
mestiza de la modernidad. En el texto se observa que esas realidades ya no son la de 
Occidente, sino las que se crean y construyen desde el espacio ecuatoriano y de América 
Latina. El montuvio se torna parte del discurso de diversidad de la nación, rompe con el 
imaginario, discute y cuestiona la propuesta de un proyecto de nación moderna en la que 
todos deben obedecer a los cánones homogéneos blanco mestizos o criollos.  
Mientras esto sucede en la década de los 30 en 1941 muere José de la Cuadra y el 
Grupo de Guayaquil deja inconcluso su proyecto. Esto se observa en el libro La hoguera 
bárbara de Alfredo Pareja Diezcanceco (1908-1993), obra que trata de reescribir la historia 
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del Ecuador a través de la creación del héroe mestizo (Eloy Alfaro) y que pone de manifiesto 
la homogeneidad racial-cultural como forma de crear un país. Al contrario de lo que se había 
planteado en los textos anteriores, vuelve a invisibilizar a las comunidades subalternizadas, a 
lo diverso. En nombre del país, en nombre de la construcción de imaginarios desestructura la 
propuesta inicial del Grupo de Guayaquil y piensa que una forma de descolonizar es 
asumiendo el mestizaje simbolizado en el héroe el blanco-mestizo, el criollo. Con este 
propósito desconoce nuevamente la diversidad de los pueblos que conforman el país y vuelve 
a una narración totalizadora.  
Por último, en el Capítulo IV, el libro El cuento de la patria de Benjamín Carrión 
(1897-1979) se torna una apertura y un cierre del proyecto de creación de nación de inicios 
del siglo XX. Apertura porque en la primera parte del ensayo se sustenta la creación de la 
nación a través de una palabra propia y observa la importancia de la mujer en esta creación de 
la nación. La narración es, al mismo tiempo el cierre, ya que Benjamín Carrión no puede salir 
de ese proyecto de mestizaje que construyó y mantiene la lógica colonial, los blanco-mestizos 
como protagonistas principales de la creación de la república. En esa paradoja de una des-
colonización desde lo homogéneo y la generación de nuevos conceptos éticos y estéticos que 
cuestionan la literatura de inicios del siglo naufraga el proyecto literario, cultural del Ecuador 
y al mismo tiempo inician varios proyectos intelectuales. En El cuento de la patria de 
Benjamín Carrión muestra que el plan de construcción de la nación moderna bajo el modelo 
de la modernidad no ha calado en su totalidad en el Ecuador. Si bien es cierto el mestizaje es 
la base de su propuesta es innegable la presencia de una diversidad que no se ajusta a un 
modelo totalizante y que por el contrario en el país forma parte de un discurso que busca 
consolidar la plurinacionalidad y la pluriculturalidad. 
A partir de este análisis se observa que las ideas vanguardistas son parte de un 
proceso que transforma y desafía, a partir de la literatura, la idea de nación moderna y del 
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individuo en el Ecuador. El Grupo de Guayaquil propone en sus textos visiones alternativas a 
la modernidad hegemónica que se construía desde el mestizaje mientras que ellos desafiaban 
cánones de la crítica latinoamericana y ampliaban el contexto abigarradamente plural de la 




















 INFLUENCIA DE LA LITERATURA DE VANGUARDIA EN LA 
CONSTRUCCIÓN DEL ECUADOR MODERNO: LA VIOLENTA 
IRRUPCIÓN DEL PENSAMIENTO VANGUARDISTA EN LA POESÍA 
DE HUGO MAYO 
 
1.1 El pensamiento de Hugo Mayo 
 
El pensamiento de Miguel Augusto Egas (1897-1988), cuyo seudónimo fue Hugo 
Mayo, será analizado a partir de tres de sus poemarios: El puño en alto (1927-1933), 
Chamarasca (1984) y Oxidación (escena uno 1918-1930). En el estudio de estos textos se 
plantea la temática de la creación de la idea de nación a partir de nociones de migración del 
campo a la ciudad e identidad; se analiza la decepción de la modernidad y la imposibilidad de 
comunicación. A partir del uso de la palabra como forma de violentar la realidad se 
consienten la destrucción y la construcción, de manera simultánea, de nuevos imaginarios que 
serán la base para el desarrollo de una literatura propia que se inicia en 1930 con el libro Los 
que se van.  
El análisis de la obra de Hugo Mayo lleva a reflexionar sobre la disputa que se 
construye desde la literatura en el encuentro con espacios de poder que buscan instaurar una 
forma de entender al Ecuador y Latinoamérica, a partir de una visión globalizadora. Dentro 
del proyecto de país, que se genera con la modernidad, bajo la propuesta de un modelo único 
de desarrollo se trata de silenciar sistemáticamente a las voces disonantes que se levantan 
ante una propuesta mercantilista como bien lo señala Handelsman: “A fines del siglo 
diecinueve y a principios del veinte--una época intensamente mercantilista y utilitaria--le 
correspondió al escritor defender los intereses del arte y de la cultura.” (Modernismo 20-21). 
El mercantilismo coincide con la instauración en el Ecuador de la bancocracia y de la 
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plutocracia costeña11. En esta etapa, también se invisibiliza, en nombre del desarrollo y el 
progreso a comunidades subalternizadas y a los grupos sociales que están emergiendo en ese 
momento a través de organizaciones y sindicatos. De acuerdo a Enrique Ayala Mora en su 
libro Historia de la revolución liberal ecuatoriana, para fines del siglo XIX existieron varios 
grupos y sindicatos organizados en la ciudad que alberga el puerto principal del Ecuador:  
[…]entre el fin del siglo XIX había en Guayaquil más de treinta 
organizaciones populares… los carpinteros del puerto protagonizaron una 
huelga en 1896…. La segunda huelga la declararon los panaderos. Tipógrafos, 
cacahueros y ferrovieros protagonizaron acciones reinvindicativas, en muchas 
de ls cuales participaron también las antiguas organizaciones gremiales (61-
62). 
Esto demuestra el surgimiento de un pensamiento desde el pueblo que buscaba instaurar un 
discurso que sirviera como contraparte al proceso hegemónico de dominio que se sustentaba 
en castas en la Colonia y que se encuentra en un proceso de cambio a clases sociales. 
Escritores como Hugo Mayo abrieron espacios a la transformación del lenguaje y la 
deconstrucción de significados planteados simultáneamente con los primeros levantamientos 
populares, organizados desde esta naciente clase trabajadora; Mayo jugó con la idea de 
revolución mientras en la sociedad se expresaba temor ante esta representación tal como se 
manifestó en el editorial “Guayaquil pide Justicia” de la revista “Savia” escrito por Martín 
Travieso el 27 de septiembre de 1925: 
                                                          
11 La bancocracia y la plutocracia en el Ecuador fueron representadas por banqueros y grupos de élite, como 
terratenientes y comerciantes exportadores que se apoderaron del gobierno del país en las primeras décadas del 
siglo XX; caracterizados por buscar y conseguir ganancias excesivas del comercio/mercancías, amparados en el 
mercantilismo global. (Ayala Mora 48 60) 
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Y mientras las Juntas Militares regeneran la patria, la revolución, la más 
terrible de las catástrofes, amenazan los conservadores en Quito, y queman los 
descontentos, los primeros cartuchos en Manabí[…]  
Pero, con el mejor de los optimismos, creemos en que estos conatos 
revolucionarios, no pasen de ser tales conatos y que no sea una cruenta guerra 
civil la que arrastre al borde del abismo a la nación entera […]  
Y esta situación es principalmente creada por la campaña abierta contra la 
banca y que se sintetiza en la más clamorosa de las injusticias cometidas[…] Y 
Guayaquil y el Ecuador entero han tenido en su organización bancaria la 
fuente de prosperidad y de riqueza (9). 
Hugo Mayo no es una excepción en la periodización de la literatura ecuatoriana; es el 
eslabón que permite entender la transformación que se inicia a partir de la publicación de las 
revistas modernistas y que continúa con la publicación de Los que se van en 1930. El 
investigador de la obra de Mayo, Raúl Serrano Sánchez, ya lo dice:  
Los contemporáneos de Mayo no supieron interpretar ni leer --sabemos que 
ante lo nuevo el statu quo siempre se resiste-- lo que implicaban los postulados 
de este poeta que vivió un tiempo en que nuestra literatura aún no se había 
sacudido de una serie de formas y lenguaje postcoloniales…que, a no dudarlo, 
son el comienzo de ese impresionante y rupturador movimiento fundacional – 
en la Costa- del que la generación de Mayo, en poesía, es antecedente vital 
[…] (10- 11).  
En efecto, en su poesía se manifiesta este enfrentamiento violento con una propuesta de 
homogenización de la sociedad; además, rompe con la historia al empezar esta construcción 
de una visión propia compeliendo el lenguaje establecido.  
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La violencia que plantea Hugo Mayo en su poesía es simbólica y explícita. Serrano 
Sánchez advierte en su investigación: “Marcando posiciones, Hugo Mayo, como gran parte 
de sus contemporáneos, lee la vanguardia literaria a su vez (entendían que ambas caminaban 
y aupaban 'la revuelta') como vanguardia política[…]” (11). Ya se habló antes de la de-
construcción de la palabra y la creación de nuevos significados, pero al mismo tiempo sugiere 
un continuo levantamiento de la clase trabajadora, una lucha que rompe el sistema 
establecido.  
En sus poemas Mayo reflexiona sobre los pensamientos e ideologías presentes en 
Europa como el anarquismo y el socialismo y los transporta a la realidad del país, generando 
un debate desde las particularidades del Ecuador. Así lo comenta Humberto E. Robles cuando 
asevera:  
[…]Hugo Mayo, quien en su comienzo había puesto el énfasis y sus energías 
en la renovación poética formal, ya para 1930, e incluso antes si consideramos 
su poema 'Canto al montuvio' [1927], se identificará sin reservas con la 
transformación semántica que ha sufrido la noción de vanguardia, si bien 
provisionalmente, en el Ecuador (Vanguardia 53). 
Lo formal implica mantener el lenguaje establecido por los espacios de poder, en tanto que la 
transformación semántica promueve cambios que ponen en evidencia las contradicciones de 
la sociedad, los pensamientos distintos que rechazan lo establecido. Un ejemplo de esto son 
los poemas recopilados en su libro El puño en alto, que son textos escritos entre 1926 y 1933.  
1.2 El carácter de denuncia en Puño en Alto 
 
El libro de Hugo Mayo escrito entre 1927 y 1933 y publicado en 1992, ha sido 
catalogado como de poesía revolucionaria y es una muestra de la fuerza de la palabra que 
quiebra pensamientos y significados. Desde su título se denota agresividad. La imagen que se 
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crea de una mano cerrada y levantada es violenta y simboliza la lucha de las clases 
trabajadoras en contra de un sistema hegemónico. El puño en alto formará parte de una 
concepción nueva de luchas de comunidades y pueblos subalternizados que buscan 
reivindicaciones a lo largo del siglo XX. Otra significación es la de resistencia a dejar de lado 
una propia identidad.  
Esta interpretación de resistencia conlleva la necesidad de reflexionar sobre la 
modernidad en correspondencia con fenómenos que marcaron los siglos XIX y XX como la 
relación del hombre con la máquina y con las teorías del mercado. Asimismo, fortalece la 
identidad de comunidades y pueblos que han sido subalternizados bajo conceptos promovidos 
desde la colonia que originaban la idea de una sola cultura, la desarrollada. Hugo Mayo, en 
estos poemas recopilados, logra expresar estas contradicciones sociales. La imagen del puño 
en alto ha sido usada como símbolo de resistencia por facciones comunistas, socialistas y 
anarquistas de esa época. Mayo rescata en su poesía esta imagen llena de significación y la 
usa desde su propia cosmovisión. Esto implica una contradicción y una complementariedad, 
resultado de la puesta en diálogo de lo que sucede en el mundo con la realidad del Ecuador. 
La figura del puño en alto sintetiza el contexto de la sociedad de las dos primeras 
décadas del siglo XX, caracterizada por una movilidad social como lo demuestran las 
primeras huelgas, los primeros sindicatos, uniones de trabajadores que se formaron en el país. 
El historiador Juan Paz y Miño en el libro La Historia de la Literatura Ecuatoriana señala: “-
[en]1919 existían 36 organizaciones en Guayaquil, 17 en Quito y 18 en el resto del país. En 
1920 se convocó al Segundo Congreso Obrero Nacional[…]” (38). En ese segundo congreso 
de acuerdo al investigador estadounidense Richard L Milk Ch., “los delegados también 
pidieron que las organizaciones laborales desistieran de usar el término 'indio', por ser 
denigrante a los habitantes originales de la nación. El término 'indígena' fue sugerido como 
un término más respetuoso y correcto” (73). Esto demuestra que es latente la importancia de 
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la participación de los pueblos originarios en las primeras asambleas obreras y ya se discute 
sobre su rol dentro de la nación moderna. Este acontecimiento va en paralelo con la 
producción literaria de Hugo Mayo que, en esta recopilación tiene varios poemas dedicados 
al pueblo montuvio ecuatoriano. Esta tendencia de visibilizar a los diferentes pueblos se 
mantiene en el grupo de Guayaquil puesto que la vanguardia, como parte integral de un 
proceso ético y estético iniciado con el modernismo, busca miradas alternativas y enfoques 
diferentes ante la problemática que trae la modernidad. 
Dentro de las contradicciones que se presentan en el Ecuador con el naciente 
modernismo está el boom del cacao12,  que tiene como escenario a la ciudad de Guayaquil, 
vista como punto neurálgico del estado y centro de desarrollo. Guayaquil, como puerto, 
recibe todas las ideas de lo nuevo que llegan del exterior y que son fundamentales para 
entender el vanguardismo tanto en lo sociopolítico como en lo artístico. Esta ciudad se 
caracterizó por la migración interna y externa lo que ocasionó un aumento de la población. 
Según Enrique Ayala Mora, la ciudad de Guayaquil en 1899 tenía 60.483 habitantes, un 44% 
de los cuales provenían de otros lugares, mientras que, en 1920 creció a 89.771 (34). Una vez 
que entra en crisis el mercantilismo del cacao, los habitantes de la ciudad tienen que buscar 
otras formas de supervivencia, esto significó que las personas empiecen a repensar sus 
oficios, su identidad y su cultura.  
El desarrollo de las grandes haciendas de cacao implica la necesidad de mano de obra 
y se construye la idea del campesino, como trabajador de la tierra. El concepto de campesino, 
como mano de obra del campo, será usado, indistintamente por los partidos comunista y 
socialista; esta noción sirve para unificar e identificar, como un solo puño, a montuvios, afros 
                                                          
12  El boom cacaotero se presenta a fines del siglo XIX y comienzos del siglo XX, debido a la demanda mundial 
sobre este producto. El cacao se convirtió en el principal producto de exportación del Ecuador. Esta actividad 




e indígenas. A diferencia de lo que ocurría en la costa, las haciendas de la sierra seguían 
siendo administradas como latifundios donde las comunidades ancestrales eran propiedad del 
hacendado. Los indígenas eran considerados como objetos utilitarios y no como trabajadores.  
Este contexto influye en los poemas de Hugo Mayo y no es extraño que dos de las 
palabras más usadas en los primeros textos de este poemario sean revolución y rebelde: 
“Poema de la Revolución (1)” 
traigo el afiche de la miseria 
junto al leño de mis rebeldías  
“Poema de la Revolución (2)” 
en las habitaciones proletarias 
niños recién nacidos 
trazan el panorama de una nueva  
REVOLUCIÓN  
“Poema de la Revolución (3)” 
Vamos a pintar, alegres, como un chorro de agua 
sobre la grande fachada de la Vida  
la palabra siempre nueva que electriza: 
¡REVOLUCIÓN! 
Para Mayo, revolución implica un cambio radical de conceptos estéticos y éticos que se 
arrastran desde la colonia, determinados por el sometimiento de los pueblos. La investigadora 
Alicia Ortega Caicedo razona: “Así esos primeros decenios estuvieron preñados de una 
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voluntad de ruptura que aspiraba a una renovación no solamente estética, sino del orden 
social, cultural y político en su conjunto” (11). Revolución es en la vanguardia ecuatoriana la 
búsqueda de lo nuevo que se necesita edificar para construir la nación moderna. La 
revolución para el poeta manabita es la destrucción de la palabra en busca de nuevos 
significados y, al mismo tiempo, la revisión de conceptos de carácter ideológico que 
dominaron de manera hegemónica en el país y que guiaron acciones de represión y violencia 
como es el caso de la matanza del 15 de noviembre de 1922. 
Con la revolución nace el hombre rebelde. En este poemario se trata de configurar al 
individuo, no como un ser alejado de la sociedad, como lo presenta el capitalismo, sino como 
un ser integral que forma parte de la comunidad y que se construye desde su historia. Esa 
historia, para Mayo, proviene del pueblo montuvio y se la visibiliza en el trabajador. De esta 
manera el poeta crea un ecuatoriano nuevo que, a través de un proceso de descolonización, ya 
no busca su identidad en la conquista española, sino que su ser está marcado por un pasado 
milenario, parte del presente y del continuo proceso de pensarse y repensarse dentro de la 
nación moderna.  
El primer poema que aparece en esta recopilación es “Frente único”. El título es un 
referente al texto de León Trotsky, escrito en Moscú en marzo de 1922 para el Pleno del 
Comité Ejecutivo de la Internacional Comunista. En este discurso el dirigente de la Unión 
Soviética señala los movimientos que se tienen que dar para fortalecer la expansión del 
comunismo y la defensa del proletariado que busca contrarrestar el avance del capitalismo. 
Mayo, a partir de este texto, subvierte la realidad, y concluye que es necesaria una 
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reinterpretación y un proceso de apoderamiento del pensamiento occidental dentro de un 
entorno distinto13.  
“FRENTE ÚNICO / A los poetas de la revolución /Indo-mediterránea” (349). El texto 
de Hugo Mayo tiene una dedicatoria “a los poetas de la revolución indo-mediterránea” (349). 
Esta alocución genera un pensamiento que representa el cambio del concepto y del poeta; el 
poeta no solo es visto como artista sino como integrante fundamental del cambio, o como el 
escritor comprometido. Para Mayo, la literatura es un ejercicio violento de transgredir los 
parámetros establecidos por la sociedad, la palabra no solo se transforma desde su uso 
estético, sino que al transfigurarla exige un nuevo conocimiento de la sociedad que rompe 
paradigmas religiosos, políticos, económicos y de identidad.  
Mayo recurre al término “Indo” como ese querer volver a los orígenes y no lo une con 
lo español sino con la zona mediterránea dando una procedencia más amplia del mestizaje, lo 
cual provoca el encuentro de lo occidental, fundamentado en lo griego y romano, con lo 
americano. Esta reflexión lleva a un concepto más complejo, pero que está en disputa dentro 
del modernismo hispanoamericano, y ese es el de la identidad 14. 
FRENTE ÚNICO 
(…) 
por las miradas con 
                                                          
13  José Carlos Mariátegui (1928), pensador peruano, en su obra Siete ensayos de interpretación de la realidad 
peruana, hace referencia al mismo texto que Mayo y, al igual que el poeta ecuatoriano, plantea la misma 
conclusión, al reflexionar sobre el desarrollo del socialismo en los Andes, partiendo desde las comunidades 
originarias.  
14 En 1925 José Vasconcelos publica su texto La raza cósmica, donde explora y da una respuesta al origen del 
nuevo hombre americano. Al mismo tiempo desde los Estados Unidos se trata de imponer la idea de lo 
Panamericano, algo que ya explora Martí en algunos de sus textos y pensadores como José Carlos Mariátegui, 





regularidad por permutación  
   unámonos 
por los parques que  
cierran la desorientación de las sumas 
   unámonos 
por la falta que  
nos hace la decena que olvidó Pitágoras 
   unámonos 
por las raíces de la fábrica que 
estornudan intermitentemente 
   unámonos (350) 
Lo primero que salta a la vista en el poema es la reiteración de la palabra “unámonos” que 
puede ocasionar dos efectos: que la constante repetición de la palabra haga perder la fuerza, el 
sentido a la misma y que pierda su significación. Mayo rompe la relación armónica que 
debería existir entre los versos mediante la constante repetición de “unámonos” que separa el 
poema y, en lugar de convertirlo en un todo, irónicamente produce un distanciamiento. Desde 
otra perspectiva, la reiteración de “unámonos” graba el mensaje en la memoria y la vuelve 
acción. Asimismo, el poema lleva a dos interpretaciones: desde la ética, el ejercicio del 
escritor comprometido que busca generar una conciencia dentro de la sociedad; desde la 
estética se genera la ruptura de una comunicación formal, negando la capacidad de que fluyan 





por las alas de los aeroplanos 
que aspiran a líneas insaboras 
   unámonos 
por las mujeres éter que 
veremos ultramicroscopical 
   unámonos 
por las noches cojas 
por falta de combustible 
   unámonos (349) 
Hugo Mayo utiliza elementos relacionados con la técnica dentro del poema y los pone 
en correlación constante con lo humano; entre las palabras que selecciona están: aeroplanos, 
transmisores, ultramicroscopial, fábricas, combustible, valijas, protoplasma, aluminio. En 
esta selección se observa que las palabras reflejan los usos de la modernidad a través de la 
asociación con otras palabras como: insaboras, irregular, mujeres, éter, noches cojas, miradas, 
estornudan, enferman. Esta sociedad de palabras consigue que el poeta humanice los 
elementos tecnológicos y rompa con conceptos coligados con lo moderno que podrían estar 
vinculados con el mercado.   
Dentro del poema hay dos versos que son fundamentales para entender la propuesta 
de Hugo Mayo: “por la falta que /nos hace la decena que olvidó Pitágoras/unámonos” (350). 
Este verso alude a visiones del progreso de la sociedad occidental. Permite repensar los 
orígenes de la sociedad moderna, destruye y de-construye la matemática, ciencia catalogada 
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como perfecta; al usar la palabra “falta” abre la incertidumbre sobre las certezas de la ciencia 
del positivismo. La ausencia de la decena que menciona el poeta permite vislumbrar que no 
existe un solo saber y también, debido a las imperfecciones de la ciencia, no se pueden 
interpretar otras formas de conocimiento. Estas expresiones llevan a pensar una modernidad 
incompleta. En esa ausencia se puede generar la complementariedad de distintas visiones del 
mundo. El proyecto de la vanguardia, que promueve Mayo en su poesía, desacraliza la visión 
de que la ciencia es irrefutable. 
Un verso que destaca por su fuerza es: “por los hombres sudorosos de las / fabricas 
células de REBELDÍA / unámonos” (352). La palabra unámonos adquiere fuerza desde la 
ética. Mayo, en este verso convierte el texto en un discurso violento de denuncia que 
cuestiona las estructuras hegemónicas de la nación moderna y llama a la unidad, a la 
solidaridad y a la acción contra el abuso del poder. Los conceptos de progreso y desarrollo 
pensados en referencia a la industrialización de los países son cuestionados por no considerar 
los intereses, las necesidades de los seres humanos. El rompimiento con lo hegemónico se 
presenta desde la fuerza de denuncia a través de la palabra. Mayo se rebela contra esa noción 
de progreso no solo a partir de la palabra sino desde el mensaje que busca incitar a actos de 
rebeldía contra lo establecido.  
El título del Poemario El puño en alto es una refutación a los abusos de la 
industrialización, Mayo construye en su texto la imagen de la protesta. 
POEMA DE LA REVOLUCIÓN (1)  
Traigo el afiche de la miseria 




Cien martillazos golpearon  
La oración de los hombres libres 
(…) 
yo robé 
la desesperación proletaria 
 de muchos ojos 
al iniciar en la cárcel el canto a la vida (353) 
Estos versos permiten ahondar en el poder de lo simbólico con palabras como martillazos, 
hombres libres, graneros, desesperación proletaria, cárcel. Estas palabras son utilizadas para 
describir la lucha ideológica y la persecución en contra de aquellos que pensaban distinto. En 
el poema se nota la indignación y la decepción que se manifiestan en el discurso de protesta, 
pero también se observa la capacidad estética y artística de transgredir el idioma desde lo 
visual para crear una interacción con el lector. La comunicación se trastoca y obliga al 
receptor de las palabras a transformarlas, convertirlas y digerirlas para que sea partícipe del 
proceso artístico. En el poema el escritor es comprometido y el lector se vuelve activo y 
crítico de la realidad.   
 
POEMA DE LA REVOLUCIÓN (2) 
los obreros 
dejan su bostezo de cansancio 
sobre la tarde de los días burgueses 
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tosiendo su tuberculosis 
un montón de hombres pasan cantando 
el himno de sus rebeldías encadenadas 
se han colgado con angustias en silencio  
los senos sin leche de las madres 
el crepúsculo 
ha traído promesas de incendio 
y haremos de nuestros poemas dinamita 
en las habitaciones proletarias 
niños recién nacidos 
trazan el panorama de una nueva 
REVOLUCIÓN (354) 
En este poema las imágenes son más escalofriantes que en el primero. Las 
intervenciones agresivas del poeta se justifican ante lo que interpreta como injusticia. Se 
destacan dos versos que contribuyen a comprender la creación de la imagen estética que 
propone Mayo y su discurso ideológico. El primero es: “se han colgado como angustias en 
silencio/los senos sin leche de las madres” (354). Esta imagen es una metáfora que representa 
la incapacidad de la madre, generadora de vida, de proporcionar el alimento; es decir, la 
existencia. Esa violencia simbólica rompe con los parámetros éticos de la sociedad ya que el 
capital ciega a las personas y las discrimina, justifica el hambre y las atrocidades. Esta 
imagen poética de la madre y el hambre fue usada constantemente en la pintura indigenista 
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ecuatoriana15. Los poemas vanguardistas de Hugo Mayo son complementarios de toda una 
ruptura que se produce en el mundo artístico ecuatoriano y latinoamericano; la pintura y la 
palabra se vuelven símbolos de cuestionamiento a la modernidad por sus contradicciones y 
por la incapacidad de hacer efectivo el mundo ideal que promueve.  
El segundo verso es “el crepúsculo/ha traído promesas de incendio/y haremos de 
nuestros poemas/dinamita” (354), el fuego es el elemento regenerador, destructor y 
renovador. Mayo crea la imagen de los rayos de sol agotándose y esa es la metáfora perfecta 
del final del día que proyecta sombra, que concluye una etapa, que la destruye. Al mismo 
tiempo se complementa con la amenaza de explosión de la dinamita, de hacer estallar desde 
la palabra a la sociedad. El verso es la expresión perfecta de la representación que Mayo 
quiere mostrar; los textos consiguen una vinculación de su estilo vanguardista con el discurso 
ideológico de crítica a los valores morales establecidos por las élites y el poder. En la acción 
de de-construcción de las palabras los términos como cansancio, tuberculosis, encadenadas, 
se articulan y concluyen con el nacimiento de niños proletarios… el nacimiento de la 
“REVOLUCIÓN” (354). La muerte exhibida a través de epidemias y enfermedades crea un 
contraste con el nacimiento de un niño y de esta manera se confirma la paradoja de la 
necesidad de destruir, eliminar para construir y crear vida.  
En “Poemas de la Revolución (3)” publicado en 1933 la metáfora del fuego como 
creador se mantiene y se proyecta con la imagen de la antorcha; es la luz que guía un nuevo 
despertar. Si antes existía el crepúsculo ahora son los rayos del amanecer que nacen en la 
alborada. El texto es optimista y llama la atención el uso recurrente de la palabra nuevo: “De 
tus nuevas palabras /el día nuevo /la palabra siempre nueva /la nueva geografía proletaria /los 
árboles nuevos /la nueva oración” (355-356). La mayoría de esas representaciones se refieren 
                                                          
15 Se observa en pinturas de Osvaldo Guayasamín (1919-1999), Eduardo Kingman (1913-1997), además de ya 
haber sido usada por el mismo Camilo Egas a principios del siglo XX. 
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a la palabra. Para Mayo, el idioma se agota y necesita reinventarse. Ese idioma es creador de 
escenarios que forman parte de su poesía militante. Al mismo tiempo, el lenguaje utilizado 
por el poeta enuncia un proceso descolonizador al apropiarse de la palabra fuera de los 
convencionalismos del poder y bajo su propia cosmovisión construye nuevos conceptos. El 
poeta no reproduce un discurso que pudo haber sido estructurado por el socialismo, 
comunismo o incluso el anarquismo, sino que se encuentra creando poesía alrededor de las 
sensibilidades y realidades propias de su entorno.  
Compañero, otro año 
abre ya sus ventanas al panorama del mundo… 
De tus nuevas palabras 
se incendian en el reducto de tus angustias; 
así será el día nuevo que viviremos mañana 
cuando el sol amanezca 
¡lamiendo toda nuestra tristeza! 
Siento que nace en mí mismo, con júbilo rojo 
olor a tierra salvaje y a fábrica. 
Vamos a pintar, alegres, como un chorro de agua 
sobre la grande fachada de la Vida 
la palabra siempre nueva que electriza: 




Mis ojos, guirnaldas en espera, 
enfocarán las sucias paredes de las cárceles 
para recordar las palabras 
que el carbón de tu rabia escribió una mañana (355).  
En este pensamiento creador el acto de escribir se torna un símbolo de insurrección 
ante los desafueros del poder por eso la necesidad de lo nuevo como respuesta a la realidad 
injusta. En el texto se “pinta” (355) la palabra “REVOLUCIÓN” (355) y se recuerda lo que 
“el carbón de su rabia” (355) escribió. Estas dos alusiones ponen de manifiesto el 
pensamiento del poeta ecuatoriano; para Mayo la escritura es un acto de transgresión estética 
y ética que sobrepasa límites artísticos y rechaza imposiciones morales ajenas a la realidad de 
los grupos postergados. La escritura, como lo demuestra Mayo, se convierte en un acto 
subversivo contra el poder establecido.  
A partir de esta interpretación, la frase “nueva geografía proletaria” (355), alude a una 
acción de re-territorialización; es decir busca una identificación espacial diferente para los 
trabajadores, los montuvios, los campesinos. Más que un ataque a la clase burguesa, pretende 
romper con una memoria impuesta desde la colonia que nombra herederos de la tierra a una 
élite social, a un grupo minoritario que, valiéndose del poder, mantuvo una tradición de 
castas, de esclavitud, ocultando la voz de quienes fueron subalternizados. Por eso, no es 
extraño que Mayo durante todo el proceso de creación del hombre nuevo, haga mención a la 
clase trabajadora y evoque, por primera vez, al montuvio 16como ese presente inmediato en 
donde está guardada toda la memoria histórica de lo que es el ser costeño. En otro verso del 
                                                          
16 José De la Cuadra define al montuvio como: “El montuvio es la resultante de una elaboración casi 
pentascular, en la cual ha intervenido tres razas y sus variedades respectivas. El fondo es indio, pero no 
uniforme. En primer lugar, porque en el Ecuador existían diversas nacionalidades indígenas, cuya diferencia no 
era sólo la totémica” (39). Se ahondará este concepto en el análisis de El montuvio ecuatoriano en el capítulo 
III.   
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Poema de la Revolución (3), el poeta expresa: “Del sudor oscuro de cientos de músculos/ 
brotará la lluvia/ ¡que desvirgará mañana los sembríos montuvios!” (356). Este uso 
metafórico evoca el esfuerzo del montuvio, el campesino, que hace producir la tierra. No es 
una mención aislada, denota la energía de un pueblo, su presencia creadora que dará frutos, 
que “desvirgará los sembríos” (356); muestra un giro en el poemario ya que la figura del 
montuvio será relevante en las siguientes poesías.  
En la poesía de Mayo, la referencia a abrirse al mundo expresa el ya señalado diálogo 
entre los escritores modernistas y una visión que va desde lo local hacia lo global. Dentro de 
la visión de mundo, además del diálogo, se localiza la crítica a la modernidad que excluye a 
quienes no se ajustan al modelo, un modelo que no calza en la realidad de injusticia 
expresada en el poema. La necesidad de ver al hombre en primacía sobre la máquina, que 
representa la fábrica y la industrialización, está presente en los textos que de-construyen la 
fábrica transformándola en un lugar de rebelión en el que se enuncia la inconformidad de los 
proletarios; esta figura pretende echar abajo la idea de la fábrica como un lugar de trabajo 
forzado y de sometimiento, similar al de la esclavitud. 
REVOLUCIÓN IV (1929)  
hermano, 
¿quién hizo lamer al sol 
mis pasos dejados en la cárcel? 
anoche, 
¡cómo temblaron los burgueses 




mañana tendrán estrellas rojas 
las noches de todos los descalzos (357) 
El discurso que construye el poeta manabita contiene un mensaje directo que se centra en las 
protestas y el enfrentamiento contra los desafueros del poder establecido. Se identifican 
símbolos como estrellas rojas que aluden al partido comunista, se propone sembrar rebeldías 
que sugiere un llamado a levantarse. La cárcel es de-construida ya que se muestra no como el 
lugar del castigo, sino como el lugar donde se originan las luchas de los trabajadores.  
POEMA DE LA HORA (1928) 
 (…) 
En los callejones subversivos 
arden las barricadas de protesta 
(…) 
 el dinamitazo de nuestras miradas 
enfocará el patíbulo para los tiranos de América (358) 
Se sitúa el espacio de la marginalización de los trabajadores y su respuesta a la 
exclusión. Los callejones se convierten en lugares subversivos en donde se planifican las 
acciones enfrentadas al poder. Las plazas centrales de la ciudad, consideradas como los 
lugares donde se desarrollaban los diálogos, son desplazadas ya que el debate revolucionario 
se traslada a terrenos alejados o invisibilizados y que no tienen cabida dentro de la creación 
de la ciudad moderna. En los poemas, la periferia recupera una voz y esa voz busca 
transformaciones sociales, como se puede observar en los dos versos finales. Al final del 
35 
 
texto se menciona a América como una utopía, como el espacio de recuperación de la justicia 
en donde no caben los tiranos.  Es una propuesta de unión en torno a las ideas, en torno a una 
ideología, es un llamado a tomar acciones concretas. 
Estos poemas son publicados dentro de un contexto intelectual; la proclama de 
construir una “nueva geografía proletaria” (355) conlleva la inclusión de los campesinos y la 
clase trabajadora que proviene de montuvios, afro-ecuatorianos e indígenas antes 
invisibilizados. Los mensajes directos, similares a proclamas son escritos para llegar a otros 
intelectuales, pero también a sindicatos y agrupaciones de trabajadores y campesinos que, 
aunque no tenían acceso a un adecuado sistema de educación, se estaban formando en la 
acción social debido a la represión suscitada en el Ecuador en las primeras tres décadas del 
siglo XX.  
En la poesía “Exaltación al montuvio” (359) publicada en 1932, el poeta da un giro17 
a su mensaje y lo lleva hacia el reconocimiento de la identidad; sin embargo, mantiene un 
proyecto de creación de un hombre nuevo. 
Hombre, montuno, sembrador, 
con tu guitarra borracha de amorfinos 
y tu espuela oxidada, caminas 
con un hondo cansancio a la espalda. 
En el filo  
de tu viejo machete  
                                                          
17 El cambio de estilo del poeta manabita denota los procesos de evolución que existen tanto en los géneros 
artísticos como en el pensamiento de la sociedad. A partir de 1930, con la llegada de Los que se van, se 
transforma la literatura y a los escritores ecuatorianos. Desde el costumbrismo se ponen en evidencia los 
desequilibrios e injusticias sociales, que llevan a la formación de grupos marginados de la sociedad. 
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viven miles de historias 
La ciudad la visitas, 
Y un pedazo de selva se perfila en sus calles (359) 
 (…) 
12 de Octubre  
La mañana despierta en los guayabos  
con una canción de plataneros. 
Hoy, hombre fruta, hombre bosque, hombre grano, 
¡enarbola en la más alta palmera rascacielo 
tu grito libertario! (360). 
En los versos se reconoce la cultura, la identidad, la dignidad del trabajo. El machete se torna 
un símbolo importante que identifica al campesino, representa el trabajo, la energía y el 
coraje necesarios para abrir el monte y labrar la tierra, pero también significa el instrumento 
para defenderse y demostrar lo que es ser hombre, campesino, digno. Apunta a nuevas 
maneras de pensar la historia nacional; es el arma creadora y destructora que muestra la 
acción y la sensibilidad del campesino.  Expresa una paradoja sobre la vida: la que se genera 
con el trabajo en el campo y la que se quita con el machete en la lucha por sobrevivir.   
Mayo rompe con la idea de la historia contada desde el poder que interpreta la historia 
y no la escribe. Problematiza la palabra y crea alternativas para buscar otras formas de contar 
los sucesos contradictorios, las memorias de los explotados. Por otro lado, Mayo continúa 
reflexionando sobre la dicotomía que existe en ser montuvio en la relación con el campo y la 
ciudad. El desarrollo de la ciudad, como un espacio imaginario de progreso, origina la 
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invisibilización de las zonas rurales que llegan a desaparecer como referente social. El poema 
en su parte final muestra el proyecto de Mayo con respecto a los montuvios; expone su 
realidad y los representa como símbolo libertario y de la memoria ancestral de la región de la 
costa del Ecuador. 
El poeta busca no solo resignificar el día sino el hecho, por esta razón busca destruir 
el carácter simbólico de la fecha conocida como “El día de la raza” y llenarla con un nuevo 
significado. Es por eso que utiliza al 12 de octubre como un día de libertad, no como la fecha 
del “descubrimiento” de América impuesto desde la colonia.  Al referirse a ese momento 
histórico no solo transforma su contenido, sino que lo de-construye como el tiempo de 
reivindicaciones. El “hombre fruta” es un ser humano extraño para la modernidad que busca 
el hombre máquina. El “hombre bosque” es de quién no se habla en la historia oficial, el 
“hombre grano” es quien convive con la naturaleza y no vive de la naturaleza. Con esto, 
Mayo no intenta re-escribir la historia oficial sino trata de crear otra historia incomparable 
con la establecida.  En su verso se encuentran conceptos de libertad e incluso de des-
colonización; sus palabras generan una nueva conciencia de identidad ecuatoriana. Al 
referirse a la similitud palmera-rascacielos se sitúa en la modernidad. La liberación alude al 
montuvio y a los subalternizados; con su liberación se puede fortalecer una alternativa al 
proyecto de la nación moderna, una alternativa que desconozca el sometimiento y la injustica 
de un proyecto impuesto desde fuera que invisibiliza a los pueblos y sus pensamientos 
propios en función de un modelo global.  
CANTO AL MONTUVIO (1933) 
Hombre  




 La ciudad te descubre  
porque llevas algo que ella nunca ha tenido (362) 
 (…) 
Necesario en invierno, necesario en verano.  
Palanca de todas las cosechas (362) 
En el poema Mayo vuelve a enaltecer al montuvio que representa la fuerza y energía 
del habitante de la costa que se alimenta de la naturaleza mientras la alimenta a la vez; esta 
acción construye un imaginario que busca recuperar la esencia de un pasado que se ha 
perdido, un pasado de respeto y convivencia con la naturaleza. Expresa la identidad que se 
mantiene en un estado moderno desigual e injusto. La relación lejana con la ciudad apunta a 
la búsqueda de su génesis, aunque ya se expresa el mestizaje, la savia como metáfora anuncia 
la formación de un ser humano nuevo, fruto de “todas las yerbas” (361), de una mezcla 
resultado del encuentro de diferentes culturas. El montuvio, “palanca de todas las cosechas” 
(362) es utilizado como campesino productor de la riqueza ajena; está buscando sus raíces en 
ese pueblo campesino encargado de resistir los avatares impuestos por la modernidad que se 
estructura desde la ciudad a través de los conceptos de orden, desarrollo y progreso.  De esta 
manera este poema pasa a ser una creación mítica fundacional de lo que implica el pueblo 
montuvio dentro del proyecto alternativo de la creación de la nación moderna. La vanguardia 
de Hugo Mayo no solo de-construye sino que reconstruye también los significados.  
En estos poemas dedicados al montuvio, Mayo destaca su ser y las características que 
lo hacen especial en su relación con el campo y la naturaleza. La poesía logra recuperar la 
identidad montuvia y busca una ruptura con los pensamientos sobre el hombre moderno 
universal para generar una imagen propia. Los poemas denuncian los excesos del trabajo en 
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el campo, rechazan por medio de palabras violentas, que causan indignación e ira, la 
explotación y proclaman la liberación. A partir de esa reflexión se presenta un nuevo 
imaginario que se encuentra en disputa con el discurso de poder, utilizado por las élites de esa 
época, que reconoce al hombre nuevo como el educado y el cosmopolita presente en las 
ciudades que apuntala el Estado uniforme. Ante este referente global, Mayo hace visible en la 
poesía al montuvio exaltando su participación en la sociedad y reconociéndolo como una 
comunidad que transgrede y subvierte a la ciudad y el imaginario del ciudadano en el 
momento en que estos dos sujetos se encuentran. 
En los cuatro poemas finales de “El Puño en alto” Mayo vuelve a utilizar el 
desconcierto en el lenguaje, a romper los códigos formales de la poesía. En “Pueblos del 
Siglo Nuevo” publicado en 1926 deja de lado la ortografía, no utiliza mayúsculas ni 
puntuación: 
sin ser una burbuja de jabón 
va pasando lento por la calle torcida 
un abecedario en desorden 
(…) 
 en cualquier lugar olvidado 
tomaban los cuerpos la forma de cubos  
 (…) 
los relojes  
marcaron las horas de los puntos cardinales (363) 
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La referencia a lo torcido y al desorden lleva a la reflexión de que el poeta no observa un 
sentido en la sociedad; la presencia de organizaciones verticales como el Estado y la Iglesia 
que determinan una regulación social ajena a la realidad conflictiva del país y que crean 
modelos de comportamiento universales es rechazada y re-significada desde la incoherencia. 
El desorden del abecedario interpreta otras formas de entender y vivir la realidad desde lo 
caótico. Lo que parecen incongruencias como “los relojes/ marcaron las horas de los puntos 
cardinales” (363), busca remarcar el caos y las diferencias más allá del significado formal de 
las palabras. Esta estética artística que practica Mayo rompe los parámetros de comunicación 
formales y crea otros alternativos; introduce planos interpretativos que obligan un ejercicio de 
pensamiento diverso. De esta manera el pensamiento moderno es problematizado y llevado a 
otras dimensiones.   
“POEMAS MACHOS” (1927) 
estoy con el pájaro sin jaula ese pájaro hoi de colores  
saltando los vidrios anuda el sonido de tu risa 
 (…) 
daba vueltas en el muelle del tiempo 
torcido el cielo de las mariposas sobre el campo 
traigo en la marea de colores los racimos 
afiche en el cinema encendido  
nos desatábamos esperando el sur el nudo de los recuerdos  
 (…) 
me apresuraba a golpear sobre los rascacielos  
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saltan ansiedades naufragio de letras pescando diptongos  
dominó en 12 cuadros dobles 
el puñal del sol asesina la vidriera de los calendarios (364-65-66). 
En este poema también se presenta la ausencia de los signos gramaticales ya que en el 
texto no se utilizan mayúsculas ni signos de puntuación. La unión de palabras sin los signos 
gramaticales provoca una sucesión de significantes que trastocan el significado que se ve con 
facilidad en una oración con principio y fin determinado; implica la supresión intencional de 
los silencios y abre una multiplicidad de significaciones. Al mismo tiempo, presenta la 
intencionalidad del poeta de destruir la comunicación formal, obliga al lector a crear sus 
propios espacios de silencio a tener una interpretación que se forma a través de su lectura de 
acuerdo a la cultura, tiempo y espacio en que se declama el poema. La destrucción de la 
comunicación es la parte fundamental para buscar formas alternativas de entender el texto. En 
este poema Mayo logra su cometido; las palabras no son palabras hasta que alguien les dé su 
significado. De manera que, hay un vacío que necesita ser llenado; en ese vacío está presente 
la crítica al sentido de lo establecido en la modernidad que busca ser atiborrada con 
significados hegemónicos, producto de una sola lectura de la realidad, lo que genera palabras 
sin contenido certero. 
“POLO SUR” (1926)  
desfilar de todos los hombres  
y yo el único   




y con mis arcos luminosos 
llegaré al final. 
el único 
el de la estrella al sur (367) 
En “Polo Sur” Mayo indaga el ser que es producto de la decepción de la época que se 
mezcla con la soledad. Es un poema melancólico que de cierta manera desentona con la 
recopilación, pero al mismo tiempo permite reflexionar sobre el proceso moderno de la 
creación del individuo y su relación con el mundo. Ante la ruptura de la comunidad y el 
surgimiento de la ciudad como espacio de interacción social sin referentes, la soledad 
empieza a constituirse en una enfermedad. La proliferación de personas en los centros 
urbanos rompe los modelos de interrelación comunitarios y provoca la falta de comunicación. 
Por lo tanto, los seres son concebidos como herramientas de trabajo. Llegar a la estrella del 
sur sugiere, de forma simbólica, la importancia de tomar como horizonte el sur, 
resquebrajando los ideales que colocan al norte como punto guía. En el sur se puede rescatar 
a la comunidad y a sus formas colectivas de compartir y así recuperar la comunicación. Este 
ser del sur involucra un viaje de autodescubrimiento de afirmación de la identidad. 
En el poema, “Tarde de aldea” publicado en 1926 el poeta utiliza otros recursos del 
lenguaje para criticar la realidad, la realidad figurada esta vez a través del teatro y del cine. 
no estarían en los cántaros 
las violetas marchitas 
de allí que el momento fue obtuso 
para la pobre niña que sembraba amapolas 
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sin que existiere un cine a media penumbra 
pasó proyectándose a saltos una pareja en negro (368) 
Puesto que la modernidad instaurada no es lo que aparenta hay que representarla, repensar la 
realidad y recrearla a partir de un nuevo proyecto alternativo que genere certezas como la 
identidad. En el poema se construyen imágenes confusas; la vida parte desde la incertidumbre 
y la imposibilidad de conocerla por completo. El poeta ante este desafío tiene que crear y 
para lograrlo tiene que deshacerse de los sentidos que lo han engañado 
Los poemas analizados, que forman parte de la recopilación denominada “Puño en 
alto” se relacionan con dos tópicos identificados con claridad. Los referidos a Revolución son 
poemas violentos de denuncia y de proclama que rechazan las formas de exclusión y de 
dominación y la imposición de la modernidad de un modelo que respeta mucho más al capital 
que a los seres humanos. Los poemas restantes tienen una referencia clara a la identidad y a la 
búsqueda de las raíces que la fortalecen. Dentro de los dos tópicos resaltados el manejo del 
lenguaje es fundamental para lograr resignificar las palabras, destruir los símbolos y proponer 
nuevas imágenes y nuevos imaginarios. Las mayúsculas son excluidas intencionalmente. La 
puntuación permite fragmentar las oraciones de una manera que impide que fluya la 
comunicación, que corta de forma violenta una idea para generar otra o miles. Es admirable 
el conocimiento del lenguaje y sus formas que permite a Mayo destruir y crear nuevas 
imágenes que rompen con estructuras lógicas que se creían establecidas e indestructibles.    
1.3 Chamarasca: el rompimiento con la estética formal  
 
En el libro Chamarasca, poesía escrita en la segunda década del siglo XX, Hugo 
Mayo confirma su rompimiento con la estética formal y se consolida como poeta de 
Vanguardia. El título del libro Chamarasca que significa hojarasca que levanta llama, revela 
el contenido de fuego de su poesía que cuestiona lo establecido; sus textos expresan la 
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destreza en el uso de recursos estilísticos cambiantes. En sus versos se observan la ausencia 
de lo sensorial y la deconstrucción de la palabra, las mismas que borran su comprensión 
semántica. Al excluir su significación, se edifica una nueva comprensión a partir de una 
visión de la realidad. De esta forma se alteran el discurso y la comunicación entre lo 
hegemónico y lo subyugado, anulando la palabra. El mensaje perdura creando una imagen 
que confronta esa visión uniforme construida por la modernidad occidental y plantea una 
interpretación distinta de lo que es progreso, de lo que es nación y de lo que significa 
pertenecer a un país. 
Para el análisis del texto es fundamental reflexionar y precisar la comprensión de la 
palabra sentido. A esta reflexión contribuye el pensamiento del escritor/pensador mexicano 
Octavio Paz quien expresa: “La edad moderna se concibe a sí mismo como revolucionaria. 
Lo es de varias maneras. La primera y la más obvia es el orden semántico” (51). Si 
entendemos el orden semántico como el estudio de las significaciones, la palabra “sentido” 
alberga distintas acepciones. Se puede entender a “sentido” desde lo afectivo (el sentir), 
también puede ser comprendido como la capacidad de razonar (dar sentido) o ser algo 
fisiológico y sensorial (los sentidos). Tan solo en esta búsqueda de la palabra ya se plantea 
toda una problemática sobre lo que implica el sentir. La palabra sentido puede albergar lo que 
envuelve el vanguardismo desde lo lúdico ya que juega con la capacidad que tiene la palabra 
de generar varios significados hasta caer en la ambigüedad y crear uno nuevo. Como ya 
menciona Óscar Rivera Rodas, “Se debe tener presente que para la filosofía actual-como 
siempre fue para la poesía- sólo a través del lenguaje se puede alcanzar el conocimiento y la 
reflexión sobre la realidad manifiesta y no –manifiesta, aunque ese instrumento sea, a veces, 
limitado” (Modernidad 14).  Dar sentido, re-significar es la acepción que se ajusta a la 
deconstrucción de la palabra que hace Hugo Mayo en sus escritos. Esto implica que al no 
tener claro el significado de un significante ya que se contradice con la realidad, se produce la 
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crisis del saber y del lenguaje que trae duda y ambigüedad. Incluso cuando el significante y el 
significado se relacionan, se produce la crisis del saber y del lenguaje ya que la experiencia 
de los sentidos (de tocar, oler, gustar, observar u oír algo) lleva a una percepción particular de 
cómo el fenómeno puede ser analizado.  Por ello, la acepción fisiológica de sentido aportará 
en el análisis asumiendo el concepto de la Real Academia de la Lengua: “Proceso fisiológico 
de recepción y reconocimiento de sensaciones y estímulos, que se produce a través de la 
vista, el oído, el olfato, el gusto o el tacto, o la situación de su propio cuerpo” (dle.rae.es)   
Lo sensorial lleva a un conocimiento parcial de lo que es el mundo, aunque las 
sensaciones pueden ser contradictorias. Por ejemplo, algo que se escucha como un discurso 
de poder puede ser ajeno a la realidad visual. Por ello el saber está siendo cuestionado por el 
poeta vanguardista precisamente por las negaciones de lo sensorial. La comprensión de Mayo 
sobre lo que implica un proceso de recepción y reconocimiento de una sensación o un 
estímulo externo es como una forma de demostrar la imposibilidad de entender lo que nos 
rodea, y a través de esa incomprensión se crea una nueva sensación. El propio Hugo Mayo 
afirma en una entrevista realizada por Carlos Calderón Chico: “Yo me acogí a lo que el 
movimiento dadaísta había definido es decir la destrucción completa de todo para sobre eso 
crear una nueva sensibilidad poética. . .” (172). La sensibilidad poética de la que habla Hugo 
Mayo no se queda en lo sensorial; su poesía va más allá de lo que puede percibirse a través de 
los sentidos. 
En “Noche en el espacio” se aprecia lo ilusorio de la palabra, el enmarañamiento de 
significantes y significados y una presencia distante de lo sensorial. 
La palabra que se busca 
en el grito de los astros 
En la esquina arrepentida  
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y siempre en el oro  
que destila obscuro (262) 
La significación va más allá de la palabra: “el grito de los astros” (262) conlleva la idea de 
zozobra, de angustia ante algo, aunque el pensamiento en sí no se ajuste a lo que se puede 
interpretar en la realidad. Igualmente, “esquina arrepentida” (262) al igual presenta conceptos 
aislados, pero que aluden a que algo no anda bien. En el título del poema se enfrentan dos 
conceptos que anulan o por lo menos dificultan la capacidad de sentir algún estimulo. La 
oscuridad de la “noche” impide observar, mirar las sombras y, por consiguiente, confunde y 
engaña. Al no tener la capacidad de observar con certeza, los sonidos y el tacto pueden fallar 
y son incapaces de determinar con exactitud qué existe en el exterior. Si a esto le sumamos el 
sustantivo “espacio” que acompaña a esta oración carente de verbo, es decir de acción, 
encontramos que el espacio puede ser sinónimo de vacío y no deja ver la materia existente. Si 
pensamos en el espacio como lo que se encuentra fuera del planeta también se produce el 
alejamiento de lo sensorial ya que es oscuro, no existe ruido, ni tacto, ni gusto, ni olfato. El 
espacio lleva a la reflexión de la nada y en la nada se puede crear nuevamente el lenguaje, los 
conceptos de los objetos, el país.   
En “Columpio en el agua” tampoco se evidencia la presencia de un sentido; al igual 
que en el primero el título carece de verbo. “Columpio en el viento y pasamanos/Viento sin 
sol mojada espada/Presencia de cansancio en los esteros” (364). Resalta una característica 
importante de la poesía vanguardista y es lo lúdico. El columpio está construido para jugar y 
la sensibilidad que plantea Mayo en su poesía es precisamente la capacidad de juego con el 





“PROSODIA DEL DESENCANTO”  
(…) 
Si te llaman  
árbol de la noche 
Si alcanzas la voz 
para un demurar 
niégate farsante mito 
Así viento sin noticia 
Tóxico de la madrugada (266) 
La prosodia se refiere a la fonética y se puede interpretar como afectación a la métrica 
del lenguaje, como la incapacidad de comunicar o el desencanto del decir de la palabra. El 
título también se relaciona con la incapacidad de escucharse ya que el habla y el lenguaje 
están en crisis; en los versos se observa ese conflicto. La crisis de las palabras y de su 
interpretación se presentan como pensamientos aislados que, sin embargo, destacan ideas que 
expresan la desazón que produce en el poeta lo que acontece en el país. En el lenguaje se 
enuncian los cuestionamientos presentes en la sociedad en la década de los años 20 del siglo 
pasado como la crisis que trae la modernidad, los discursos liberales y conservadores que 
fracasan y están en entredicho. Es decir, la sociedad rompe parámetros de entendimiento y la 
violencia es la estrategia para llegar al poder.  
 En varios poemas se menciona la vista asociada a la ceguera. En el poema titulado 
“Copio el ojo del tiempo” el verso final dice: “y el desmayo del viento que ha cegado” (265).  
El cegar tiene relación con la muerte, pero a la vez Mayo lo junta con el viento. La 
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correspondencia propuesta entre viento y ceguera produce un rompimiento del orden 
semántico y lleva a la creación de una figura nueva en la que el sentir del viento es imposible 
ya que éste no puede verse. Al relacionarla con el título se presenta una característica del 
vanguardismo que es la problemática de la inmediatez del tiempo. La crítica Videla de Rivero 
reflexiona al respecto: “La intención vanguardista tiene dos caras una que mira hacia el 
pasado inmediato y a través de él a la tradición para romper con ella…La otra cara de la 
vanguardia mira al futuro…quiere gestar el porvenir, inaugurar una nueva era” (20). Esta 
interpretación ajustada a los hechos políticos de la época y al rechazo que produce en el poeta 
la imposición de la modernidad desde el poder, lleva a pensar en un rompimiento con la 
tradición católica-cristiana que se puede observar en los versos siguientes, correspondientes 
al mismo poema, “Ya Dios en el brazo de la angustia/y los pies de hielo en espera” (265). 
La palabra Dios es de-construida, es desacralizada y unida a una imagen terrenal 
como la angustia y a una visión de parálisis a través de la idea de la espera con pies de hielo. 
Mayo expresa en sus versos la influencia profunda de los pensamientos propuestos por la 
Revolución Liberal que separan al Estado de la Iglesia, al crear un Estado laico. Ya lo dice 
Carlos Calderón Chico en una entrevista concedida al diario El Comercio de Ecuador: 
Y finalmente, la cultura es también producto de la creación del laicismo. 
Volvió a los jóvenes de la época, hombres y mujeres, en captadores de una 
esencia liberal democrática que los llevó a la literatura, la música, al arte; que 
a su vez se expresaron por todo el territorio nacional. La gran literatura de los 
años 30 es la prueba de que el laicismo estaba llegando a su más grande 
momento (Diario El Comercio: 
http://www.elcomercio.com/actualidad/politica/legado-de-revolucion-liberal-
segun.html 28 de enero 2012) 
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Mayo emplea un lenguaje desacralizado en varios versos. En el poema “Estancias de 
Juan Manuel”, en la estrofa tres expone: “Voy libertando palabras ciegas/De mis raíces 
olvidadas/A hurtadillas mi cruz de escape/En los salmos de la albura” (293). Las palabras 
ciegas se refieren a la esclavitud del término que se genera en el mundo del lenguaje y la 
referencia a cruz y salmos, fuera de un contexto religioso, denota una desacralización de las 
palabras. Es decir, el poeta busca transgredir y liberar a la palabra para que sea generadora de 
significados. Esta forma de expresión está ligada a la crisis del lenguaje en que se encuentran 
los autores de la vanguardia. Al respecto el crítico Alberto Julián Pérez manifiesta: “El arte 
de las Vanguardias con su estética de ruptura y su peculiar lenguaje poético ha conseguido 
reflejar las contradicciones del hombre contemporáneo” (185). La contradicción se manifiesta 
en esa incapacidad de comunicar a través del lenguaje tradicional que tiene el yo poético y en 
la necesidad de liberarse de ese lenguaje. Al no encontrar los enunciados adecuados para 
expresar el rechazo a las imposiciones de la modernidad se ve en la obligación de crear 
nuevos significados acudiendo a la deconstrucción de las palabras para, así, dar sentido a la 
desazón que producen los acontecimientos de la época. La inconformidad puesta de 
manifiesto en el uso de la palabra del yo poético se hace notoria en la afirmación de 
Handelsman sobre el modernismo ecuatoriano en su libro Incursiones en el mundo literario 
del Ecuador: “Un compromiso cultural por contrarrestar el mercantilismo excesivo de la 
época” (Incursiones 154). La crítica a la modernidad como imposición de un modelo ajeno a 
la realidad, lleva a la afirmación de que tal imposición acarrea el olvido del pasado, las raíces, 
y la cultura ya que todo está sujeto al mercado. La inconformidad del yo poético ante este 
hecho se refleja en la crisis del saber que rompe con la tradición católica-cristiana, de-
construyendo y desacralizando el idioma. 
En el poema “Raudal para recortar” aparece nuevamente la idea de la palabra ciega: 
Acaso cae el recado de la vida 
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igual al beso de la duda 
Y es el momento de la ciega palabra 
Queda la dimensión secreta 
La palidez de la dormida voz (302) 
En el verso se puede observar la relación entre el tiempo y las sensaciones.  Como lo explica 
Octavio Paz en Los hijos del limo, este movimiento está plagado de interrupciones y cada una 
de éstas implica un nuevo comienzo (15); desde esta interpretación “momento” simboliza la 
interrupción temporal de la línea del poema. El momento es efímero y en él se encuentra 
integrado y fusionado el pasado, el presente y el futuro. El “momento” es la esencia misma de 
la inmediatez. Y es precisamente en ese instante en donde aparece la ciega palabra, la 
incapacidad de crear una imagen del idioma, de la lengua que obliga al yo poético a destruir 
para edificar. En los versos citados se han colocado intencionalmente las dos líneas que 
antecede y las dos líneas que suceden a la frase analizada para que se descubra la dificultad 
de comunicación que existe en los poemas vanguardistas, como el de Hugo Mayo. En función 
del análisis se extraen las palabras vida, duda, secreta y dormida voz; todas estas 
construcciones léxicas rodean a ciega palabra y plantean la ausencia del sentir y los sentidos. 
Dudar de la vida implica poner en tela de juicio el sentido de vivir, lo secreto es algo 
desconocido y la dormida voz evoca la ausencia de la palabra para que otro pueda escucharla 
y descifrarla. Al igual que en el poema “Estancias de Juan Manuel”, las palabras que rodean a 
ciega palabra la liberan de un significado único.   
En el análisis de los poemas de Hugo Mayo es importante considerar el uso repetitivo 
de objetos además de la deconstrucción de las palabras. El espejo es utilizado en dos poemas 
de esta recopilación, “Ustorio espejo” y “Pozo de una mentira”. El espejo engaña al sentido 
de la vista; este objeto produce una imagen de la realidad, pero modificada y a veces 
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distorsionada a través de fenómenos físicos de la óptica y la luz. En “Ustorio espejo” se dice: 
“Otra vez ese rumor/No o sí a tientas/el ustorio espejo/en la siniestra convulsión” (267). Los 
versos presentan la posibilidad de usar este objeto para la agitación y la conmoción, lo que se 
ajusta a la idea de Mayo de construir una poesía que destruya todo para recuperar el ser en 
oposición al tener.  En “Pozo de una mentira” el verso “Solo la mano/habita en el espejo” 
(277) contrapone la imagen del sentido de la vista y del tacto que se integran en una realidad 
creada por el espejo, es decir irreal. Si el verso se relaciona con la palabra “mentira”, 
demuestra la incapacidad de sentir y, a través de esto, la idea de la realidad como una 
invención. En los dos poemas se expresa inconformidad, los versos “Ahogado disturbio” 
(267) en el primero y “Atardece matorral de iras” (277) en el segundo demuestran que el 
poeta violenta desde la palabra y expresa irritación y cólera ante lo que acontece en su 
entorno.  
En Chamarasca, Mayo acude a imágenes con fuerza como la mano en el poema 
“Refocilación de un sueño”. El yo poético menciona “melancolía de los dedos enlutados” 
(263); en el texto “Los cables fisciformes” escribe “Una mano sin índice” (285), en 
“Estancias de Juan Manuel” repite la imagen de “dedo fallecido” (293) y en “Algo 
televisado” se refiere a “manos hechizadas” (287). En cada alusión a la mano se produce una 
figura de desmembramiento o incluso de mutilación o pérdida. Estos versos sugieren la 
muerte de la capacidad de sentir o de lo sensorial y esto implica ausencia. La referencia a 
dedos inexistentes y a mano hechizada lleva a pensar en el sentido del tacto como una especie 
de maleficio y esa imagen supone una mano encantada incapaz de tocar lo real. Dentro del 
contexto general de los poemas de Hugo Mayo el simbolismo de la ausencia de lo sensorial y 
de la crisis del lenguaje lleva a la construcción de imágenes que se ponen en diálogo y se 
niegan. Por ejemplo, una mano que escribe y reproduce conocimiento o que siente niega su 
sentido al estar mutilada, de luto o hechizada. Las manos en Chamarasca que son manos de 
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duelo, desmembradas, violentadas, incapaces de sentir, evocan la desazón de la época, el 
maltrato y la subyugación. En contraste en los versos recopilados en Puño en alto, el símbolo 
de las manos se presenta relacionado al trabajo, al esfuerzo, a la denuncia y a la lucha por una 
situación mejor para el trabajador, para el campesino.  
Los poemas de Mayo expresan la ausencia del sentir, de lo sensorial y rompen con el 
plano estético formal al poner en evidencia la de-construcción y destrucción de las palabras y 
los conceptos, para volver a crearlos e imaginarlos en un contexto más cercano a la realidad.  
A partir de ese rompimiento ponen de manifiesto una crítica al sistema dominante, rechazan 
la imposición de un modelo de modernidad que no responde a las condiciones de los 
excluidos y a través de la fuerza de la palabra desconocen la tradición impuesta desde los 
saberes propios. Ya lo dice Óscar Rivera Rodas: “La concepción del mundo no es el mundo 
como tal, sino un conjunto de ideas y sentimientos que obligan a percibir a éste de acuerdo 
con la doctrina dominante” (Modernidad 9). Mayo descubre cómo los pensamientos 
dominantes imponen saberes contradictorios entre el ser y el deber ser y lo rechaza desde sus 
poemas en los que se expresa la obsesión de no querer oír, ni recibir la palabra como una 
forma de repudiar el aprendizaje. En esta ruptura se hace imposible que el yo poético escuche 
y acepte una realidad impuesta.  
El primer poema del libro Chamarasca, “Así escribió el silencio” encierra la crisis 
entre la palabra y el escuchar o percibir esa palabra; esta es una característica de la 
vanguardia como comenta Alberto Julián Pérez: “El arte vanguardista crea un efecto estético 
nuevo en que el lector no percibe en el poema un mensaje claro sino la evidencia de un 
mundo fragmentado que se comunica como tal en su fragmentación y extrañeza” (183). Esta 
extrañeza estética se presenta en la ruptura y crítica al sistema dominante, expresada en 
versos enérgicos como el siguiente:  
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Lavo la cruz y su dolor 
grito de la tierra amaneciendo 
Si silban los misterios 
y al oído solo va el secreto 
 (…) 
Cerrada angustia de la nada 
Ardor esclavo que se apaga (259) 
El término silencio, enunciado en el título del poema, encierra el desencuentro con la palabra 
que erige un nuevo conocimiento, un inicio de emancipación. El quiebre de las palabras 
conduce a percibir otra forma de expresión de la realidad que puede ser de ese otro americano 
al que no se le ha dejado expresar ante el yo europeo. En el mismo poema Hugo Mayo 
escribe: “al oído solo van los secretos” (259); la palabra secreto produce la ruptura con el 
saber ya que es algo que el otro desconoce.  
Dentro de la poesía de Hugo Mayo se evidencia un quiebre de la percepción formal de 
los sentidos. Cuando se refiere al oído aparecen expresiones como: “grito de la tierra” (259), 
“total vacío del sonido” (261), “palidez de un ruido” (265), “otro sonido” (268), “mitad del 
grito” (286), “el silencio en orfandad” (288), “grito de la nada” (294), “y el solo grito” (295), 
“silencio de las cosas” (297) y “silencio engañador” (305). Tal vez la última frase pueda 
sintetizarse la relación del yo poético con el escuchar. El sonido se expresa en dos 
acepciones: se vuelve un engaño al ser silenciado y es una exclamación violenta cuando se 
expresa en un grito; en los dos casos se imposibilita la comunicación. El escuchar se vuelve 
activo solamente cuando cae la soledad. Esto representa una ruptura con un pensamiento 
moderno material que expresa ideas que no dicen nada para el poeta. Ya lo expone Evelyn 
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Picón Garfield e Iván Shulman al afirmar que el modernismo y el vanguardismo son parte de 
una crítica a la economía burguesa y repudio a las ideas materialistas (42). En los poemas de 
Hugo Mayo se presupone que al destruir las palabras sin escucharlas ni percibirlas, porque 
son ajenas al contexto propio, es necesario crear unas nuevas que demanden el 
reconocimiento de una realidad diversa.  
En la interpretación de la poesía desde el uso de lo sensorial como forma de 
encontrarse o extrañarse de la realidad, cabe mencionar el sentido del gusto que aparece en 
dos poemas: “Adumbrar de la vida” y “Pozo de una mentira”. En el primer caso el yo poético 
expresa:  
Únicamente y bienaventurada 
saborea la espada de la fábula 
En lo ignorado la entrega de disfraces 
yacente ruego de los mitos 
Lámpara de soledad y un dogma (261) 
La evocación de la imagen de un arma saboreada en la boca como fábula puede llevar a 
múltiples interpretaciones. La deconstrucción del lenguaje que desafía las palabras 
aprendidas por medio de narraciones o la imagen de cortar las palabras sin sentido. Si a este 
criterio se asocia la creación ficticia y de simulación, la interpretación se ajusta a la 
imposición del pensamiento por la fuerza y por la tradición colonial católica-cristiana a través 
de la educación. La idea de saborear algo que es falso conlleva una crítica a la modernidad y 
a los procesos educativos que buscaban la hegemonía de una sociedad occidental sobre las 
otras. Esta reflexión se sustenta en otras palabras que aparecen en el poema como son: 
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“disfraces, dogma, mito” (261). Mayo crítica el pasado, el presente y el futuro dentro del 
instante, que es su poema. 
En “Pozo de una mentira” el texto refleja la negación de la tradición. Ya desde el 
título se evoca un lugar que guarda lo falso. 
Atardece 
Matorral de iras 
Pozo de una mentira 
¿Qué sinsabor 
se crucifica? (277) 
El uso del sinsabor como aflicción y que puede también interpretarse como un mal sabor o 
una negación del sentido del gusto se torna en crítica a un mundo de dominio y de 
dominados. El signo de interrogación ya genera una duda, un sin sentido, duda que aumenta 
al referirse a la idea de crucifixión. En el simbolismo de la cruz se percibe esta tradición 
colonial que trae angustia, desconsuelo. La poesía del vanguardismo expresa ira, provoca 
crisis del lenguaje y del saber de la modernidad. La ira se visualiza a través de un matorral. 
Los matorrales son un conjunto de matas intrincadas y espesas. Las matas representan un 
entramado de sentimientos que se enredan para formar una idea mucho más grande 
relacionada a un malestar, a una frustración, no solo con el lenguaje sino con todo lo que 
representa.  
En el libro Chamarasca se encuentran también referencias al olfato. “Los olores del 
mal” (279), “el olor del nacido arañazo” (287) y “olfato de piedra” (290); estos versos 
aparecen en tres poemas distintos y llevan a reflexionar sobre la incapacidad del sentir y de 
crear un conocimiento certero a través de este sentido.  ¿Qué se puede percibir del olor del 
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mal o de un arañazo nacido o del olfato de piedra? En los dos versos se observa la ira, la 
violencia como respuesta a la falsedad, a la mentira. Se presenta desde el lenguaje la ruptura, 
la incapacidad de sentir, aunque el sentido está presente; esta imagen se manifiesta en la 
piedra como el elemento inanimado. La piedra como la modernidad insensible a la realidad 
que, al tallarla, forma y edifica, aunque es incapaz de percibir el entorno diferente. 
La percepción de la realidad trastocando los sentidos es evidente en la poesía de Hugo 
Mayo. La vista y el oído hacen presencia en función de un desconocimiento a la estética 
formal, y el tacto está presente en las manos que expresan el rechazo a lo que acontece en la 
sociedad de la época. El gusto y el olfato dan forma a la interpretación de la imposibilidad 
que tiene el discurso y las acciones del poder de sentir y percibir la diferencia. La 
representación de los sentidos reconoce su uso simbólico desordenado en la poesía del autor 
ecuatoriano y fortalece la necesidad de su análisis ya que, en la negación de la capacidad 
sensorial formal, construida desde el yo poético se produce la contradicción e incluso la 
paradoja del (sin) sentido, lo que pone en crisis el lenguaje y al saber. 
1.4 Oxidación o el desencanto de la modernidad 
 
El tercer libro de poemas de Hugo Mayo, considerado para el análisis, es el llamado 
por sus recopiladores Oxidación publicado en el 2005; el nombre corresponde a un poema del 
escritor manabita que consta en el texto. En el análisis se indaga su poesía a partir del 
cuestionamiento a la modernidad y su decepción ante las contradicciones que representa. Se 
revisarán los poemas escritos entre 1918 y 1930 para contribuir a la comprensión del porqué 
en los años 30 se presenta un cambio violento y un levantamiento que pretendió cuestionar lo 
establecido y buscar un proyecto alternativo de nación.  
En el poema “Oxidación” (1918) la palabra creadora de la imagen refleja en el lector 
la desilusión que se construyó a partir de la modernidad.  
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 Partí en automóvil a Saturno 
La sombra 
retrocedía diagonal a la sombra  
acero 
Los dos ojos durmieron  
derramando miles de estrellas.  
La ciudad tiene muchas narices  
que estornudan por contagio (377) 
El automóvil simboliza lo moderno como un elemento de fuga de la Tierra. Escapar del 
planeta no es sinónimo de buscar un alejamiento sino de ver lo que ocurre desde afuera para 
indagar nuevas alternativas. En la siguiente estrofa la decepción del planeta se hace presente 
con unos ojos “que duermen derramando estrellas” (377). Este desconsuelo se complementa 
con la enfermedad, un tópico que será recurrente en los poemas recopilados durante la década 
de 1920. En los versos “La ciudad tiene muchas narices/ que estornudan por contagio” (377), 
el estornudo y el contagio que mencionan es parte de este proceso de oxidación social 
asociado a la degradación que produce los virus que existen en el ambiente citadino. La 
ciencia encierra la paradoja de la modernidad; a la vez que la investigación avanza en curar 
enfermedades se desatan virus que enferman a la humanidad. El espacio donde se encuentra 
la enfermedad es la ciudad que está poblada por narices; esta transfiguración de la parte sobre 





El arco Iris amaneció perezoso 
oxidando al viento. 
Me encarno en las cerraduras  
de las puertas esquineras. 
Los sonidos térmicos  
ondulan subaereamente (377) 
Oxidación trasmite la idea del fin de un tiempo y crea algo nuevo, un futuro que 
parece condenado y enfermo. Ese proceso químico que corroe los metales hasta inutilizarlos 
recrea la idea de lo finito de la máquina y de la industria; al mismo tiempo, es un proceso que 
ocurre por el contacto del metal con el elemento químico del oxígeno, elemento creador de la 
vida humana y destructor de las materias primas del siglo XX, que eran el hierro y el acero. 
Mayo sabe que los avances de la industrialización no son el problema, sino el dominio de los 
unos sobre los otros. 
El segundo poema de esta selección se llama “Drogas”, palabra que marcó el siglo 
XX por los significados que encierra y su progresivo uso negativo dentro del imaginario 
colectivo. Sin embargo, para Mayo la droga sana como demuestra en estos versos “Los 
tallos/los órganos de la biología/i la savia elevada/serán la droguería de Júpiter” (378). La 
droga a la que se refiere es la que cura enfermedades. El poema recuerda el proceso de 
encuentro y desencuentro de la naturaleza con la ciencia. En este primer verso se percibe la 
vinculación con la esencia de las plantas; sin embargo, el término droguería sugiere el 
mercado que desconoce la importancia de los recursos de la naturaleza y los convierte en 
mercancía con un valor monetario. Como muestra de esta contradicción la droguería se 
encuentra fuera de la Tierra, en Júpiter lejos de lo humano, la biología, la savia y los tallos 
59 
 
dentro del planeta. Además, no se puede pasar por alto la relación droga-arte como forma 
complementaria para explorar y conocer nuevos horizontes.  
El poeta vuelve a mencionar: “La ronquera de los cometas/constipará la Tierra” (378). 
La enfermedad del planeta pone de manifiesto la decepción de la modernidad. En el poema la 
comunicación es fragmentada por el uso de elementos estelares, el lenguaje rompe con la 
lógica de curar seres vivos y pone de protagonistas a cuerpos celestes. La interpretación del 
texto lleva a la conclusión de que la medicina está en la naturaleza y la droguería en un 
espacio lejano; de esta manera es claro observar que más allá de las epidemias que atacan al 
ser humano la enfermedad es social.18 
El poema “De jardín” (1919) inicia con la palabra luz como el elemento fundamental 
que necesita la cámara fotográfica para captar y eternizar un momento: “Luz/El vidrio azul 
pasa con desviación. /Rojo da anaranjado/que diluye verde del coeficiente” (379). La 
mención de la gama de colores: azul, rojo, anaranjado, verde, representa un cuadro que el 
poeta pinta con sus palabras. En el cuarto verso se vuelven a contraponer la naturaleza y la 
máquina: “Cursan los aeroplanos del año 2003: /las mariposas son;/aterrizan en las copas de 
los árboles, /que tienen sed” (379). Aviones, máquinas convertidas en mariposas que son 
sinónimo de belleza y armonía en la naturaleza y árboles sedientos. La belleza estética 
                                                          
18 Es imposible no relacionar el tema de la enfermedad, en la poesía, con Guayaquil. La ausencia del Estado 
desde la colonia hasta inicios del siglo XX, con respecto a salud y salubridad, hace que este sea el problema a 
enfrentar dentro de la creación de la idea de ciudad y progreso. Cuando no existen políticas de salud pública y 
salubridad, las epidemias arrasan los pueblos. Guayaquil fue una ciudad enferma por su cercanía con los ríos, el 
manglar, la falta de un adecuado sistema de desechos.  Ya lo dice Enrique Ayala Mora: “Guayaquil mantuvo por 
largo tiempo la fama de ser uno de los puertos más insalubres del Pacífico. En efecto las enfermedades 
tropicales, en especial la fiebre amarilla, amenazaban a la población y constituían un serio peligro para buques y 
comerciantes extranjeros, así como para los visitantes del interior” (35). Lo increíble es que, a pesar de esto, 
sobrevivió y en este esfuerzo tiene mucho que ver la idea de la beneficencia. La caridad no estaba ligada a la fe 
religiosa como en otras ciudades de América, sino que se construye desde una respuesta al fortalecimiento de la 
comunidad como esencia de la cimentación de la ciudad moderna. Mayo conoce esto, pero al mismo tiempo es 
testigo del cambio de concepto que se propone sobre salud, salud pública y salubridad y observará que esos 




proyectada en esta imagen contrarresta el violento mensaje ético del futuro que espera a la 
humanidad.  La irrupción de la máquina que irrespeta la naturaleza y deja a los árboles con 
sed es la muestra de un mundo de explotación inescrupulosa de los recursos del entorno.  
La visión de futuro es otro de los elementos que se observa como una constante en los 
poemas de Oxidación. Lo nuevo existe, pero desde un pasado y en ese proceso de imaginar se 
rompe el tiempo y se encuentra la decepción o desilusión y la continua búsqueda del porvenir 
desde el presente. Mayo demuestra en el poema “Viaje” (1919) el diálogo que se genera en el 
país entre la sociedad y los pensamientos alternativos a la modernidad: 
La barca comienza a bañarse 
-nuevo pájaro del siglo Ultra-Auto 
i extiende dos alas para arroparse 
El nuevo motor registrado 
40 HP. 
El líquido tiene la efervescencia 
En las ondas sistemas Hertz. 
Se ven los habitantes del mundo XXI 
como que comienzan la conquista. 
La barca nada desde horas  
4-16 pm. 
Las estrellas sufren de clorosis 
I buscan colorete en el sol. 
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En mi mano la nueva chimenea: 
un habano 
que quiere trepar como tornillo. 
Cerca está el portal marino 
donde el pájaro llegará. 
El motor 3 HP.I para, 
i sogas lo aprisionan bien. 
I se preguntan la incógnita de todo: 
H2O+MOTOR+C= Los pasajeros 
sobre el portal. (380) 
El primer verso convierte al barco en un pájaro, la máquina que se transforma en naturaleza 
viva, la máquina que adquiere el significado de volar convirtiendo al mar en cielo, el agua es 
el constante espejo que descubre lo de arriba y oculta su profundidad. Las palabras “auto y 
ultra” (380) representan el deseo constante de la automatización de la vida y la rapidez 
requerida por una modernidad que se mueve en un tiempo diferente.   
En el segundo verso los 40 caballos de potencia van en consonancia con ese deseo de 
llegar sin que importe el viaje. Ese es el progreso arrasador, el cambio, lo nuevo impulsado 
desde el motor y desde la automatización tecnológica; los ruidos ya no se escuchan, sino que 
se miden en Hertz. El poeta conoce que el mundo se enfrenta a un nuevo proceso de 
colonización; ya no es necesaria la obligación presencial si se impone formas de vida.  
Después el poeta menciona al tiempo. El reloj marca la vida, la hora de entrada, de 
salida, de llegada y partida del continuo devenir de la sociedad. La enfermedad se hace 
62 
 
presente en las estrellas que sufren palidez, la agonía de extinguirse trata de ser ocultada con 
el sol, pero solo es maquillaje. La decepción está presente. También el paso del vapor al 
motor se representa en el habano, el pasado que se fue. 
El ave vuelve a su jaula que es figurada por un puerto. De nuevo es el motor que 
mueve y que ahora frena a la embarcación. Los elementos químicos se relacionan con los 
seres humanos, son números y fórmulas exactas. El viaje llega a su fin y representa ese 
movimiento de la modernidad que dejó de transportar a seres humanos y que transporta 
números que se enfoca en la máquina; la poesía des-familiariza el significado de esa 
automatización para criticarla y enfrentar los nuevos métodos de dominio y cuestionar a la 
sociedad. 
Los poemas de Mayo sin duda destruyen la realidad y alcanzan su propia explicación 
que explora alternativas creativas. También produce un discurso nuevo que sacude y que 
interactúa con el lector y promueve la re-significación del espacio, el individuo y la 
comunidad. Hugo Mayo rebusca las palabras que se encuentran en un lenguaje académico, 
intelectual, lejano al común de los seres humanos y transforma su significado para generar 
desde una interpretación propia un enlace alternativo con la realidad.  
“Oda gaseosa” (1922) es la muestra de esta conexión. La realidad impuesta por la 
élite está alejada de un número infinito de realidades otras, que están buscando su espacio. La 
Oda como composición poética lírica es destruida al unirse con la palabra gaseosa. Y el 
poema se convierte en una forma en expansión volátil y no de represión. Esto obliga a pensar 
en la palabra, ya no como elemento de privilegio de un grupo sino como algo plural.  
Saturno invita un SYMPOSIUM  
La telepatía de las calles  
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en un Films  
por $. 0,20  
en los café  
de 
penumbras 
 mientras la orquesta  
en su biología  
sueña  












Para lograr esa pluralidad se combina diversos elementos desde el symposium de lo 
griego, los filmes de la cultura popular moderna, el Génesis del Antiguo Testamento, la 
cirugía dental hasta llegar al “Woolworth Building19” (383) un rascacielos en Nueva York. 
La mecánica 
matriculada 
con el No 33 
en la Facultad de 
CIRUJIA DENTAL 
(…) 
Los telescopios de Mercurio 
descubren en New York 
un nuevo faro 
"WOOLWORTH BUILDING” (382-83) 
El poeta recibe los estímulos del mundo que lo rodea, los destruye y origina una propuesta 
nueva. En esa creación se vuelve a referir a “el abecedario en desorden” (382), rechaza el 
lenguaje impuesto y en lo caótico busca generar un orden propio. Menciona a los espejos, 
como aquel artefacto creador de mentiras, lo asocia con “jeroglíficos” (382), símbolos que 





                                                          
19 En la recopilación propuesta por Raúl Serrano Sánchez y estudiada para esta investigación en vez de Building 




La creación de la ciudad también es representada en el poema porque al final el 
espacio de convivencia social es producto de ese todo que Mayo busca abarcar dentro de este 
texto. “La telepatía de las calles en un Films” (381) y “Nubes eterómanas/danzando como 
cuerpos/aerométricos/forman los planos/de ciudades/futuras” (381). De esta manera describe 
la falsificación del lugar que busca imponerse como real, nombrando elementos de la 
moderna cotidianidad como bujías, vapores, telescopios, barberías, bares y cafés. En este 
poema destruye todo y lo asocia con el simulacro de vida que pretende establecer la 
modernidad. Además, juega con la parte visual, la estética caótica obliga a la búsqueda de las 
palabras y sus conexiones. Lo lúdico de la literatura permite el juego de significados y 
significantes que atentan contra la lógica impuesta por la ciencia, la tecnología y los ideales 
de progreso y desarrollo. 
En “Alba” (1922) es más clara la desilusión del poeta con su entorno.  
Observo 
parcialmente 
la cinematografía de la calle 
Puntos centinelas 
se cierran 
nostálgicos de sueño 
en tanto la alegría 
pasa rompiendo los cristales 
de una vida en 
ALPHA 
Va de prisa 
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el pan nuestro de cada día 
con la sonatina atolondrada 
despertadora de la burguesía (384) 
Recurre nuevamente a la idea de “la cinematografía de la calle” (384) para construir la 
imagen en movimiento del mundo. La calle es el espacio de encuentro en donde se visibilizan 
los problemas sociales y es el lugar donde se cohesionan las relaciones de poder. Al mismo 
tiempo la calle representa la resistencia, los choques culturales, el conseguir ver sin ser visto. 
El nombre del poema es el momento que la luz gana a las sombras de la noche. El poeta 
inicia su texto con la palabra “Observo” (384); en ese acto de mirar pone por primera vez en 
evidencia en esta recolección de textos sentimientos humanos como la nostalgia, la risa, la 
alegría, pero a cada una de estas características las embotella, es decir las aísla para en el 
verso final afirmar: “El río /cinta liquida /tiene una Danza de viviendas /ambulantes /sin 
corazón “(384). Es el humano sin corazón que evita los espacios de la sociedad y que es 
observado por el poeta que parece que ha perdido su fe en la humanidad.  
En el siguiente poema “Mercado de manzanas” (1926), se lee: 
TODOS los tableros 
fueron laberintos de colores. 
Entre las mujeres 
algunas corrían a los zaguanes 
para no ser vistas; 
y esto perjudicaba a los espejos. 
Quizá la edad había naufragado. 
Luego, antes de que llegáramos, 
se veía algo para no decirlo (385) 
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Laberintos, espejo y la imposibilidad de decir es la columna vertebral del texto. Los 
laberintos representan una multiplicidad de caminos y al mismo tiempo una variedad de 
opciones que se pueden elegir; sin embargo, esos caminos y esas opciones son en su mayoría 
falsos ya que al final solo existe una salida. Esa falsedad se encarna a través del espejo ya que 
este objeto reproduce un reflejo, visibiliza un yo inexistente y en el caso del poema de Mayo 
se relaciona con el término “no ser vistas” (385), interpretando la inutilidad de ese objeto que 
pierde completamente su significado el momento en que no cumple con su función de 
proyectar una imagen.  
Los tres últimos versos de este poema lo explican todo: “Quizá la edad había 
naufragado. / Luego, antes de que llegáramos, /se veía algo para no decirlo”. (385). En cada 
uno de los versos existe una imposibilidad, un proyecto inconcluso; el naufragio implica un 
desastre, un viaje inacabado y va en relación al impedimento de llegar, de cumplir con una 
meta. Por último, el ver para no decir, sintetiza la problemática de incomunicación que existe 
en la modernidad y deja abierto un sentimiento de intranquilidad, de angustia, esa molestia de 
inicio de siglo que provoca una crisis entre el individuo, la sociedad y la imposibilidad de 
comprender a la comunidad. 
Este malestar del ser siempre está en relación con su entorno y Hugo Mayo lo 
canaliza dentro de un proceso de des-colonización, lo que demuestra en “De 'Kudzu'” (1926): 
“EL BOHEMIO/Como la ironía de algún antepasado/tras la penumbra, era tu otro yo,/ aquel 
árbol seco” (386). En esta primera parte del poema se puede unir antepasado, otro yo y árbol 
seco y pensarlo como el malestar individual de la búsqueda de sus raíces impuestas. Si se 
hace un examen más detallado de la palabra “antepasado”, la preposición implica una 
descomposición del tiempo, abre la pregunta de cuántos pasados existen, permite la selección 
de la historia. Si hacemos el mismo examen con la afirmación “otro yo”, observaremos varias 
alternativas para entender las múltiples construcciones del yo. La creación de Mayo se 
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sustenta en teorías del psicoanálisis que ya se discutían en la época, pero en el texto se agrega 
la problemática local del ser colonizado. Cuando el yo regresa a ver a su historia se encuentra 
con ese árbol seco que menciona el poeta, un elemento ya inerte, muerto y sin raíces que 
obliga a una creación alternativa del individuo subalternizado. “EL ÁRBOL/ Paraguas de la 
Tierra/Toda la vida viene desde tu sur;/en tu norte se inician otras vidas” (386). En estos 
versos parece que Mayo responde a su inquietud, a la búsqueda del génesis de su historia, ya 
no como individuo sino como sociedad, como comunidad. En esa búsqueda del origen retoma 
la metáfora del árbol de la vida y del saber con relación a la Tierra. Planeta, vida, naturaleza 
que se origina en el sur. De esta manera rompe con un proceso de imposición y dominio 
cultural en los que se señala al norte como eje central y hegemónico del mundo; esta imagen 
se inventa a través de la creación de imaginarios.  En estas líneas Hugo Mayo se apropia del 
ser y del deber ser, ya no es un subalterno hablando, sino que recupera su voz y la contrapone 
a las otras vidas del norte y desplaza la concepción euro-centrista hacia la construcción de 
una periferia que se convierte en centro ya que es dueña de su propia historia.  
En los versos del mismo poema “LA MARIPOSA/El espacio te tiene como su 
paleta;/pero como eres su motor/buscas tu hangar hacia abajo” (386) se repite el 
enfrentamiento entre la naturaleza y la tecnología. La mariposa en una metamorfosis es un 
motor que en lugar de volar termina encerrada en un hangar, espacio para los aviones. De esta 
manera se manifiesta el malestar del ser con su entorno ya que esa búsqueda de identidad en 
la que se encuentra termina siendo obstaculizada por esos ideales de desarrollo y progreso 
construidos desde un proyecto hegemónico que no admite pluralidad de visiones. 
“Kudzu” es el título del poema y significa una planta japonesa invasiva, trepadora que 
crece y busca acabar con todo. Esta representación abarca el proyecto estético de Hugo Mayo 
que con su poesía pone de manifiesto la invasión del pensamiento de la modernidad que 
impregna todo, pero que puede ser rechazado, modificado, reinterpretado a través de la 
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palabra que se conjuga con la realidad. De ahí se ponen en evidencia que en el lenguaje la 
palabra comunica, pero permite su re-significación de acuerdo a un contexto cultural y social.  
Kudzu puede reflejar los procesos de colonización y descolonización que se intuyen en el 
texto.  
Para instaurar un proyecto alternativo desde la vanguardia, hay que tener presente a lo 
nuevo como un eje central. Pero no esa idea de lo nuevo desde el concepto que borra todo lo 
anterior, sino desde la idea de lo complementario, es decir de la renovación. En “Otoño de los 
misterios” (1926) se descubre la propuesta sobre lo viejo.  
Recorriendo un camino encontramos pisadas; 
mas en una charca cercana 
lanzaba piedras un anciano desconocido 
como cualquier niño. 
-Bello joven 
sí no llevara un otoño en cada mano! 
(…) 
Observando sobre vidrios opacos 
el anciano borraría todas las pisadas, 
y sólo quedaría 
un buen capítulo de novela corta (387). 
A partir de la nostalgia se presenta una figura que ha dejado sus huellas. Este anciano carga 
en su espalda el peso del pasado, pero al mismo tiempo juega como niño. Su metamorfosis se 
produce cuando borra las huellas y en lugar de una novela que representa esa historia 
impuesta, escribe “un buen capítulo de novela corta” (387). Mayo no rechaza lo viejo, sino 
que lo entiende como una forma necesaria de descolonizarse y buscar la renovación. El otoño 
70 
 
de la modernidad se ve enfrentado ante una estética contestataria y una propuesta que 
destruye el pasado y empieza a construir su propia narración.  
Al mismo tiempo la narración implica un principio y un fin; la re-significación de las 
palabras busca una ruptura de un pensamiento único, pre-definido que conlleva la decadencia 
de las formas de comunicación lógicas. En “El farol de media noche” (1926) la ausencia de 
puntuación implica un fluir de la conciencia del poeta y un deseo de apartarse de las normas: 
con la soledad linterna de bolsillo 
me hundí en la media noche de la esperanza 
el camino alargado de cansancio 
árboles como señales de algún crimen inédito 
sentían la nostalgia de los días rubios 
como una paradoja de Honegger 
el viento subrayaba las flautas 
las sombras de otros 
en marcha silenciosa cual monjes trasnochados 
se arrimaban a los muros 
puertas encendidas y con cuerdas 
donde se guardan piruetas de la vida 
era como lluvias de lunas en creciente 
el equipaje de la barca oscura 
en el canal del alma 
humildad hasta en las casas de tres pisos 
la pareja que nadie vio de frente 
dejando en las esquinas iniciales de carne 
sólo la sombra del recuerdo herido 
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pasaba sobre mi monóculo. 
algo en los jardines de todo lo vacío 
para llevar la angustia como pomo de esencia 
collares de miradas 
se arrebujaban en mi bufanda blanca 
mis manos eran abanicos de la muerte (388) 
En el poema se utiliza vocablos como soledad, nostalgia, angustia, muerte que representan la 
desazón de la época de la modernidad. El verso como una paradoja de Honegger/el viento 
subrayada las flautas/ las sombras de otros/ (388), alude a la figura del compositor francés 
que utiliza en su música elementos como el sonido de un tren a vapor, lo que trae a la mente 
la relación singular entre la modernidad y el arte. En el poema lo sombrío de la noche deja 
desnudas la soledad, la angustia y la nostalgia que son ocultadas durante el día; esta 
referencia sugiere la presencia de una ciudad que vive una doble moral. 
En la primera etapa de los poemas de Oxidación se aprecia como la decepción de la 
modernidad no es solo una barrera pesimista, sino que busca la construcción de una historia 
propia desde una visión alternativa a la creación de la nación moderna. Hugo Mayo 
comprende a la vanguardia como una oportunidad de dialogar con su entorno y de 
cuestionarlo; no rechaza los avances tecnológicos, ni a la ciencia, sino que busca integrarla a 
través de procesos de resistencia que recuperan al ser humano como eje central de la 
sociedad. Los poemas de esta recopilación conservan un discurso violento a partir de la re-
significación de las palabras. Cada poesía esgrime un mensaje agresivo que se encuentra en 





1.5 A modo de conclusión  
 
Después de analizar la poesía de Hugo Mayo que enuncia la trascendencia de su 
pensamiento, es preciso situarla dentro de una visión integradora que articula una corriente de 
vanguardia como respuesta a las contradicciones de la visión hegemónica de la modernidad y 
posibilita la comprensión y expresión de un pensamiento americano propio. Con este enfoque 
integral se concluye que El puño en alto identifica la resistencia y la identidad; en 
Chamarasca se encuentra la imposibilidad de percibir el mundo a través de los sentidos y la 
necesidad de re-significarlo; y, en Oxidación se expresa la decepción de la modernidad.   
A partir de esta reflexión se interpreta a la vanguardia del Ecuador como un proceso 
con coherencia y cuerpo. No como algo aislado o carente de representantes, sino como un 
hecho que va de la mano de un pensamiento que se inició con el modernismo. Ya lo dice el 
pensador Leopoldo Zea al referirse al ser humano de la época de la modernidad: “. . .pero en 
su pesimismo este nuevo americano va buscando un mundo real sobre el cual apoyarse y 
rehacer un mundo que en forma tan negativa se le presentaba. No es un pesimismo nocivo el 
suyo, sino un pesimismo constructor. Se critica para reconstruir” (92). En esta reflexión Zea 
deja en claro como la duda y la incertidumbre que se presentan en la modernidad son motivo 
para construir un pensamiento propio que rompe con la tradición histórica y hegemónica.     
En la misma línea de Zea, el crítico Hugo Verani afirma que la vanguardia americana 
produce un caos que critica al orden establecido y lo desintegra (32-38). Esta desintegración 
y ruptura del statu quo estético consienten la subversión artística y de pensamiento que se 
consolidó a partir de la década de los 30 en el siglo XX como una independencia intelectual 
de Europa. En El puño en alto, en Chamarasca y en Oxidación se observan la destrucción y 
de-construcción, desde los títulos de los poemarios que se refieren a la lucha de clases, a esa 
leña que crea un fuego fugaz que acaba consumiendo inmediatamente a la rama y a ese 
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proceso químico que destruye el hierro. En esas imágenes se une la temporalidad 
momentánea, característica de este movimiento y el elemento de la revolución, del fuego y 
del óxido como formas de de-construcción de un orden estético y ético en el que se 
fundamenta la crítica a la modernidad. 
Dentro de esa comprensión es posible analizar la poesía de Hugo Mayo como un 
discurso contrario a lo establecido y que, aunque fragmentado, propone un mensaje de 
imagen e identidad. Al respecto dice Alberto Julián Pérez: “El lenguaje artístico va a permitir 
al lector en algún momento concebir una totalidad” (178). La obra poética usa un lenguaje 
que rompe vínculos formales de comunicación, produce una crisis del lenguaje y por 
consiguiente del saber, crea y recrea un discurso diverso. La palabra re-significada lleva a 
comprender ese pensamiento americano que está buscando formas nuevas de pensar y 
entender su entorno; la preocupación por hallar las palabras traslada a la re-construcción de 
significante y significado que ocasiona la pérdida de un orden y obliga a la búsqueda de lo 
nuevo como afirma el crítico Videla de Rivero (34).  
El discurso de Hugo Mayo se puede definir desde la idea de la violencia de la palabra 
como forma de resistir y rebelarse ante la sociedad. Jackelín Verdugo refiriéndose al trabajo 
de poeta ecuatoriano expresa: “El tono que mostrará en las distintas esferas por las que 
transita será de una inagotable rebeldía: innovación, desconcierto; búsqueda minuciosa al 
interior de su propio discurso” (60). En ese interior de la poesía se ha introducido este trabajo 
para examinar, escarbar y entender como este escritor de la vanguardia es parte de un 
pensamiento americano que logra agotar esas referencias europeas para impulsar una visión 
propia. En referencia al discurso de Hugo Mayo el mensaje está dado en la crisis del lenguaje 
y del saber qué hace imposible una única comprensión del mundo. Las imágenes que 
proporciona a través de sus poemas son caóticas, difíciles de reconocer ya que al ser 
creaciones no existe un referente al cual acudir.  
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Para concluir es necesario regresar al planteamiento principal de este capítulo en 
donde se afirma que a través de la poesía de Hugo Mayo se puede encontrar la crítica a la 
modernidad y a la idea de progreso impuesta desde occidente y la colonia.  Para Michael 
Handelsman: “El distanciamiento constituyó una rebelión consciente contra las normas 
aceptadas por la sociedad” (Incursiones 159). Estas normas implican una imposición de lo 
que definía el ser moderno; es decir, un ser humano que avanza bajo parámetros establecidos 
por una sociedad capitalista. En este mismo sentido, Octavio Paz expone que “Lo nuevo no 
es exactamente lo moderno salvo si es portador de la doble carga explosiva: ser negación del 
pasado y ser afirmación de algo distinto” (18). La negación de la tradición está presente 
durante el análisis de la obra, al igual que la afirmación de su poesía como algo distinto.  
La rebelión de Hugo Mayo se expresa en el alejamiento de la tradición católica-
cristiana; el pensador venezolano Mariano Picón Salas hace hincapié en que es preciso 
romper con la cultura de la colonia en estas palabras recogidas por Óscar Rivera Rodas en su 
libro Picón Salas: historia de la cultura y cosmopolitismo: “<<un nuevo sentido de la cultura. 
El viejo concepto español de la cultura adquirida una vez y nunca más renovada, sustituida 
por la cultura en perenne formación, la cultura no como ornamento sino como destino>>” 
(Picón Salas 13). Esa ruptura con la tradición inicia con el pensamiento americano del 
modernismo del cual forma parte Hugo Mayo; con su poesía violenta pone en duda las 
certidumbres de la sociedad y expresa la necesidad de la revisión de los cánones establecidos. 
En la poesía del escritor ecuatoriano se mantiene esa ausencia de referentes; provoca 
un desafío a la geopolítica del conocimiento que ha instituido una hegemonía del saber 
occidental. La constante confrontación con el lenguaje formal lleva a Hugo Mayo a la 
destrucción y de-construcción de la palabra que deja puesta la semilla para consolidar un 
proceso de emancipación literaria que abra paso a la explosión de lo propio. Es decir, deja 
una semilla para que el cambio fructifique y encontrar en la poesía la fuerza para impulsar ese 
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cambio. Esta acción se observa en los poemas de Hugo Mayo y en la literatura vanguardista 
de los años 30 en el Ecuador.  
La identidad poética de Mayo reconoce lo que el mismo llamó un lenguaje de 
destrucción, de daños colaterales. La imagen que proyectan los poemas es la resistencia, 
figura que fortalece todo el proyecto de Hugo Mayo y deja sentado un nuevo imaginario, una 
nueva forma de significar que será la base para que los nuevos escritores construyan un 
pensamiento propio y continúen el proyecto alternativo de la edificación de la nación 
moderna.  Dicho proyecto es precisamente lo que definirá la propuesta del Grupo de 
Guayaquil, un grupo de jóvenes que entendió la resignificación de imaginarios en términos de 



















CAPITULO II:  
LOS QUE SE VAN O LA SUBVERSIÓN DE LA FICCIÓN FRENTE A 
LOS SABERES DE UNA NACIÓN HEGEMÓNICA 
 
La vanguardia literaria en el Ecuador fue parte de un proceso de toma de conciencia 
de la sociedad, lo que devino en cuestionamientos ontológicos y del espacio de vida, 
manifestados en la poesía de Hugo Mayo. Como ya se analizó en el primer capítulo, su lírica 
hace visible la inconformidad y el desencanto con la naciente nación moderna que sostiene 
contradicciones sociales. Esta propuesta de la vanguardia se agota y se transforma. En ese 
contexto, Benjamín Carrión 20se encuentra con el libro Los que se van y vislumbra el 
surgimiento de un texto innovador, de una nueva estética literaria que se construye desde una 
conciencia propia y lo hace notar con estas palabras recopiladas en el estudio introductorio de 
la obra: 
El primer cuento que comencé a leer […]era de Gallegos Lara, me parece. A 
las primeras líneas, el encuentro triunfal con la mala palabra, con el crudo 
decir popular, sin eufemismos, ni iniciales pudibundas, ni puntos suspensivos 
después de las famosas iniciales. Todo eso salpimentado –como si fueran 
comas- de una cantidad apreciable de carajos y pendejos, orondos, impávidos, 
desvergonzados que, de inmediato, como los desnudos de museo o los 
angelitos fálicos de los púlpitos barrocos, nos gritaban su inocencia. Luego, 
pasé a un cuento de Aguilera Malta: con un poco de lirismo escondido, y una 
más aventurada y diáfana intención de poesía, pero también real, objetivo, 
                                                          
20 Benjamín Carrión (1897-1979) ha sido una fuerza cultural en el Ecuador del siglo XX. Pocos ecuatorianos 
han ejercido tanta influencia en el país y en el resto de América Latina como “el Maestro”. Su labor ha sido 
polifacética. Funciones como escritor, profesor universitario, diplomático, periodista, legislador, jurado en 
certámenes literarios tales como los de “Casa de las Américas” y “Rómulo Gallegos” dan una idea de su amplio 
currículum. Además del Ecuador, países como México, Cuba, Venezuela, Colombia, Perú, Chile y Uruguay 
constituyen el escenario donde Carrión desempeñó gran parte de su obra. En 1968, sus méritos fueron 
reconocidos a nivel continental cuando el gobierno de México le otorgó el Premio Benito Juárez por sus méritos 
cívicos y su lucha constante por la democracia. 
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máculo. Finalmente, me metí con Gil Gilbert: poderosa intensidad emocional, 
expresión directa, libre, con rudeza sana y viril. Por fin, me dije, entusiasmado. 
Por fin podré también ya, en las reuniones con los amigos hispano-americanos, 
hablar de la nueva literatura de mi Ecuador (7). 
Carrión hace al Grupo de Guayaquil parte de un proyecto literario latinoamericano 
que se fundamenta en que la literatura es parte de un proceso descolonizador que buscó tomar 
conciencia del espacio y el tiempo americano, para crear historias propias a partir de su 
cosmovisión. Los que se van publicado en 1930 por los tres escritores guayaquileños Joaquín 
Gallegos Lara (1909-1947), Enrique Gil Gilbert (1912-1973) y Demetrio Aguilera Malta 
(1912-1981) se convierte en obra fundacional de una nueva narrativa que desafió los cánones 
impuestos por Occidente y la hegemonía del pensamiento colonial. El libro de cuentos nace 
vinculado a procesos políticos y culturales del Ecuador y de América Latina que visibilizan la 
segregación de pueblos originarios excluidos y comunidades que fueron subalternizadas. Al 
respecto la ecuatorianista María del Carmen Fernández comenta: 
Dicha tendencia, que tuvo su comienzo oficial en 1930 con la publicación de 
Los que se van, se perfilaba como el producto de una necesidad: incorporar a 
la creación artística en general, a esa mayoría del pueblo ecuatoriano que hasta 
entonces no había tenido sino una presencia tan limitada como distorsionada 
en el terreno del arte. Incorporación inevitable del montuvio, del negro, del 
cholo, del mestizo, del indio […] (13). 
Los tres escritores guayaquileños de-construyen un mundo que fue encubierto, buscan esa 
incorporación del montuvio, del negro, del cholo, del mestizo, al imaginario nacional, 
trastocan, desde lo estético y lo ético, una lógica colonial que estaba instaurada en la sociedad 
y que tenía una única mirada de la realidad. 
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Es importante referirse a los factores histórico-sociales de la época. En el siglo XIX, 
Occidente construye un imaginario de lo que debe ser la nación moderna; para sustentarlo 
requiere la creación de países con estructuras sólidas que afiancen la relación de dominador y 
dominado y que mantengan el discurso hegemónico de poder. En este contexto era 
fundamental el desarrollo de un proyecto alternativo que se forjara a través de la recuperación 
de una memoria histórica que revelara al Ecuador y América Latina como territorio diverso. 
Ante esta necesidad Benjamín Carrión imagina la creación de la segunda república y 
construye un ADN de lo que debería ser la nación a partir de la ficción. La tradición de viejos 
modelos culturales establecidos en la colonia y de otros nuevos formados desde el emergente 
pensamiento de la modernidad exige la persistencia de la resistencia y propone un renacer de 
la conciencia latinoamericana. Mariano Picón Salas, crítico venezolano de inicios del siglo 
XX, plantea repensar lo americano y recuperar lo propio a partir de la cultura. Su tesis 
rechaza la visión homogénea y estática de la tradición, busca una concepción dinámica, 
evolutiva que recurre a la necesidad de narrar una historia propia cuestionadora de la 
tradición colonial, la que rescata los saberes propios de lo que significa el yo americano 
(Picón Salas 13). En este escenario de contradicciones entre el discurso hegemónico de la 
nación moderna y de los modelos culturales tradicionales, surge Los que se van, libro que 
exhibe las raíces diversas presentes en el país y que se configura como un texto de resistencia 
al proyecto impuesto en América Latina.  
Los cuentos exponen y desarrollan una visión alternativa al hacer visibles la 
diversidad y la complementariedad de comunidades y cosmovisiones en respuesta a la 
modernidad hegemónica del estado nación; ponen en evidencia cómo la patria no está creada 
dentro de una unidad, sino como parte de grupos y espacios diversos; así contribuyen a 
desestructurar la educación, invitan a desaprender, recrean nuevos paradigmas. La apertura a 
los pensamientos diversos propios y la visibilización de esos mundos alternativos y posibles 
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desafían al saber, al ser, al espacio colonial, feudal republicano y mercantil capitalista de 
castas y clases. La estudiosa del Ecuador Catherine Walsh en su ensayo “Lo pedagógico y lo 
decolonial entretejiendo caminos” argumenta: 
Desde luego, fue con la invasión colonial-imperial de estas tierras de Abya 
Yala —las que fueron renombradas “América” por los invasores como acto 
político, epistémico, colonial— que este enlace empezó a tomar forma y 
sentido. Se podía observar claramente en las estrategias, prácticas y 
metodologías —las pedagogías— de lucha, rebeldía, cimarronaje, insurgencia, 
organización y acción que los pueblos originarios primero, y luego los 
africanos y las africanas secuestradas, emplearon para resistir, transgredir y 
subvertir la dominación, para seguir siendo, sintiendo, haciendo, pensando y 
viviendo —decolonialmente— a pesar del poder colonial (25). 
Si bien es cierto que Walsh omite a los mestizos dentro de este proceso de resistencia, es 
fundamental resaltar que el gran proyecto colonial de imponer una nación moderna 
hegemónica y homogénea es parte de un sometimiento de comunidades, entre ellas las de 
América Latina, a una visión del mundo desde lo blanco-occidental como ejemplo de 
sociedades desarrolladas. Es por eso que el Grupo de Guayaquil, desde la ficción, inicia un 
pensamiento propio, descolonizado de lo que es y puede ser la nación. De la Cuadra 
distinguía entre el concepto del “arte por el arte” y un “arte de contenido” y es por ello que 
estos relatos se ensartan con una de las raíces del pensamiento de plurinacionalidad y 
pluriculturalidad. Ya lo dice José De La Cuadra siete años después en su ensayo El montuvio 
ecuatoriano cuando afirma: 
A pesar de todo se debe confiar en el montuvio. Es capaz de engendrar el 
futuro. En efecto: guarda formidables reservas de heroicidad que solo es 
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menester suscitar, moviendo las palancas a que responden […] Y hay que 
abarcarlo tal y como es, en todas sus dimensiones, con sus virtudes y sus 
defectos, con sus grandezas y sus mezquindades. Hay que aceptarlo con su 
cerrado amor por la pequeña tierra. No se lo atraerá jamás a la revolución 
social si no se le garantiza el dominio exclusivo de la parcela que labra y que 
cultiva, de los frutos que hace producir (91). 
 Sería un error negar que las comunidades montuvias, cholas y mestizas de América Latina 
no sean originarias del territorio que se conocía como Abya Yala. Es cierto que no se las 
puede catalogar como ancestrales, pero sin duda forman parte fundamental para transgredir, 
subvertir y resistir la dominación como lo afirma Walsh.  
El análisis que sigue se concentra en la narrativa literaria desde la cual se vislumbra 
un proceso de descolonización comprometido e interpretado desde el decir de los personajes. 
Si bien es cierto que los textos se construyen y reflexionan desde una élite intelectual, los 
mismos que mantienen una visión desde una “Ciudad letrada”, también contribuyen a un 
proceso de descolonización. Lo cual se observa en una conciencia propia que es parte de un 
proceso más largo y complejo de auto-subjetivación y de recuperación de las voces de las 
comunidades sub-alternizadas. Este discurso narrativo contrario a la modernidad no solo se 
centra en lo blanco mestizo sino en una complementariedad puesta de manifiesto en el 
diálogo de los intelectuales con las comunidades chola, montuvia y negra. No se hubiera 
podido crear la narrativa de Los que se van sin un acercamiento de los autores al contexto 
cultural y social, a la cosmovisión, a los saberes alternativos de estos grupos subalternizados; 
el diálogo se expresa en la narración de los cuentos. Los que se van no es una obra que se 
ajuste al realismo social, no reivindica mejoras sociales. Sus autores narran cuentos que 
representan a Latinoamérica, que resaltan la presencia persistente y de resistencia de los 
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pueblos diversos por medio de una estética que desafía el idioma oficial y que presenta 
realidades alternativas que eran invisibles y las de-construyen mediante el arte.  
Con respecto a Los que se van, los tres autores explicaron: “Tiene tres autores: no 
tiene tres partes. Es una sola cosa. Pretende que unida sea la obra como unido fue el ensueño 
que la creó. Ha nacido de la marcha fraterna de nuestros tres espíritus” (5). Enunciaron 
también que su obra estaba apegada a la realidad, pero no a una realidad establecida bajo una 
lógica colonial. Más bien esta obra propone realidades alternativas que enfrentan y resisten a 
un planteamiento homogéneo que se mantiene en la modernidad. El habla, el sentir y el saber 
del pueblo rompen y de-construyen la idea de lo que se daba como verdadero, como cierto. 
Dos de los muchos ejemplos que se expresan en el cuento sirven como un primer argumento 
para demostrar la presencia de realidades alternativas.  
El primero es un gallinazo que cuida al amo moribundo y prefiere morir de hambre 
antes de comer a su compañero. El otro es el tren que prometía desarrollo y progreso, pero, 
con su bullicioso silbato parecido al de un animal furioso, solo dejó muerte y miseria. Son 
otras realidades alternativas que se construyen desde el diálogo complementario de saberes a 
partir de una lectura de los símbolos expuestos en los textos. En Los que se van la forma de 
vida de montuvios, afros y cholos proyecta una nación diversa que busca, a través de la 
violencia y del desencuentro, la revelación de la problemática de la modernidad en relación al 
individuo y su comunidad. De igual forma expone los desafíos de la construcción de la 
Historia desde el pensamiento propio.  
A partir de la ficción se abre la puerta hacia mundos alternativos constituidos como un 
puente entre las realidades y sus configuraciones. Los cuentos de los guayaquileños se 
estructuran desde los espacios periféricos de-construyendo voces y personajes que asumen 
sus saberes originarios y narran una forma distinta de entender su entorno y el mundo. Es 
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decir, son pensados desde una multi-dimensionalidad que se entiende desde el análisis de 
Ward Staving, en The World Of TúpacAmaru que expone la relación de los pueblos andinos 
ancestrales con los colonizadores en estos términos: “Their relationships within their own 
world and with the larger colonial world were multidimensional” (xxii). Los autores de Los 
que se van comprendieron esto como un desafío de rescatar y considerar visiones y formas de 
vida diversas de los grupos subalternizados que se expresan en distintas dimensiones. 
En los cuentos de Los que se van se borra la línea que separa la ficción de la realidad 
más allá de la tensión entre clases sociales, puesta de manifiesto en las prácticas contra-
hegemónicas y de resistencia de las comunidades originarias y ancestrales. Nos lleva a la 
comprensión de que existen formas alternativas de ser y pensar el mundo de la vida, sin dejar 
de lado el cuestionamiento de lo que se ha tratado de presentar como realidad histórica, 
política y cultural. 
2.1 La ruptura del saber moral 
 
En los cuentos de Los que se van los autores ponen en evidencia que las formas de 
organización social y de vida son construidas desde una cotidianidad diferente. La moral no 
se percibe desde lo bueno y lo malo. Estas formas de construir el mundo le son ajenas, lo que 
produce una ruptura con el saber moral occidental. Los que se van encuentra en la 
convivencia y en la complementariedad la forma capaz de violentar a un mundo que busca el 
exterminio de lo diverso.  
¿Qué es la moral?  Más allá del complejo debate filosófico y ontológico que se 
presentó en las primeras décadas del siglo pasado y que se mantiene en la actualidad, es 
importante contextualizar la idea de moral dentro de la sociedad ecuatoriana, latinoamericana 
y, sobre todo, de las reglas instituidas bajo una lógica colonial. Con este propósito se 
considera fundamental examinar el grupo de normas y reglas que rigieron a la sociedad 
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durante los períodos presidenciales de García Moreno (1860 -1875) y Eloy Alfaro (1897-
1911), quienes a su paso por el poder interpretaron y establecieron lo bueno y lo malo, lo 
legal y lo ético. Estas normas promulgadas en cada periodo no fueron producto del consenso. 
La violencia física y simbólica fue utilizada para que se aceptara una forma única de nociones 
y reglas y fueron armas a las que recurrieron estos gobiernos para imponer su visión. De esta 
manera, se reprodujo la problemática de la conquista y la colonización de las comunidades y, 
simultáneamente, germinó la resistencia como alternativa para preservar una cosmovisión 
propia, también con métodos violentos desde la palabra. En este choque, tanto la cultura 
dominante como la cultura sometida se influencian y dan paso a formas alternativas de 
entendimiento. 
La idea de la moral occidental se presenta como un método utilizado para aglutinar, 
dominar y establecer el comportamiento social y se construye desde dos ámbitos: la moral 
religiosa, impulsada por el proyecto conservador de García Moreno, y la moral estatal que se 
levanta desde la llegada de Eloy Alfaro al poder. La investigadora Kim Clark sostiene: “In 
the context of the near dissolution of the country in 1859, Gabriel García Moreno came to 
power with a strong centralizing vision” (24), y agrega: “García Moreno has been 
characterized as a caudillo who used the church instead of the military to further his goals. 
Thus, he pursued his national project by bringing church and state closer together” (25). La 
religión fue utilizada como herramienta de cohesión para mantener la lógica colonial; lo 
católico-cristiano forzó a construir reflexiones sobre el bien y el mal, figuradas por 
representaciones simbólicas como el cielo o el infierno. Esa lógica colonial se ve expuesta en 
lo que escribe George Lauderbaugh: “Garcia Moreno sincerely believed that the 
modernization of Ecuador was linked to a revival of the moral authority of the Roman 
Catholic Church” (58).  Esta visión religiosa sostiene el concepto de un solo Dios y promueve 
premios y castigos.  
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En el otro lado, el Estado laico iniciado por Eloy Alfaro se ampara en el uso de la 
fuerza militar mediante un proceso de insurrección/revolución. Al respecto, Enrique Ayala 
Mora expresa: “El término revolución se ha adjudicado en la tradición política ecuatoriana a 
cada cuartelazo o cambio violento de gobierno. No hay empero, hecho o proceso que merezca 
más el calificativo, que el golpe de estado de 1895 y la etapa que siguió hasta 1912” (203). 
Alfaro también buscó normar el comportamiento de la sociedad ecuatoriana, estableciendo 
formas de conducta alejadas de la religión. Sin embargo, García Moreno y Alfaro de 
promover dos líneas distintas de pensamiento, coincidieron en tratar de establecer proyectos 
hegemónicos, fundamentados en visiones sobre el bien y el mal, una desde la fe y otra a partir 
del Estado y sus leyes. Además, estos pensamientos impuestos a la sociedad ecuatoriana 
interpretan lo que implica ser persona decente. Camilla Townsend en su libro Tales of Two 
Cities (2000), define lo que quiere decir “persona decente” en Guayaquil entre 1820 y 1835: 
“Those who considered themselves personas decentes had almost always been born into a 
minimal amount of property and prestige; their kin had probably spent several generations 
effectively shedding any familial associations with slaves or peons” (138).  
La moral, necesariamente, ha estado asociada a una categorización social que se 
construía, como ya se mencionó, a partir del Estado o la Iglesia en un contexto de poder 
hegemónico y homogenizante.  El liberalismo se disputa el poder con la Iglesia Católica 
desde la estructura del Estado; y, si bien pone en crisis la idea de la moral religiosa, también 
consolida e instaura procesos y parámetros de comportamiento en torno al libre mercado, al 
capital, a la idea de orden y progreso planteados desde la modernidad. Ayala Mora afirma al 
respecto: “Como se ve detrás de las agrias y violentas oposiciones entre conservadores y 
liberales se encuentran elementos comunes […]No hay, por ejemplo, diferencias 
significativas en las diversas concepciones sobre la propiedad, su inviolabilidad y garantías. 
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No aparecen tampoco mayores desacuerdos sobre el funcionamiento del sistema económico” 
(377-378).   
En 1930, un siglo después de la creación de Ecuador como un estado-nación, los 
gobiernos llamados progresistas fueron parte, también, de la imposición de una moral única. 
Tras la Revolución Juliana (1925) se consolidó un nuevo proceso constituyente que 
desembocó en la llegada del populismo conservador en 1934 de la mano de José María 
Velasco Ibarra (1893-1979), quien legitimó el proyecto homogenizante de la modernidad.  
Ante el pensamiento dominante sobre la moral, la presencia de la resistencia ha sido notoria, 
tanto desde el arte como desde los movimientos sociales. En este sentido, hay que tomar en 
cuenta las palabras de la líder indígena Dolores Cacuango (1881-1971) que recoge la 
investigadora Catherine Walsh en su artículo: “Somos como la paja de páramo que se arranca 
y vuelve a crecer y de paja del páramo cubriremos el mundo” (27).  
Tanto la Iglesia como la nación ecuatoriana se encuentran en proceso de adecuarse a 
nuevos conceptos. Sin embargo, esto no significa que el Estado y tampoco la Iglesia hayan 
perdido su papel de control de lo establecido; tal vez ya no en el sentido de castas, pero sí de 
clases sociales. Las nuevas concepciones/significados de pueblo, pobreza, desarrollo y 
progreso, consolidan la visión binaria de lo bueno frente a lo malo, de lo justo e injusto, de lo 
legal e ilegal y sobre todo de un proyecto de lo que se interpreta como país moderno. Esta 
manera de imaginar el Ecuador se transforma en un plan excluyente que niega visiones 
pluriculturales y de mundos alternativos. Dentro de este análisis de la visión de moral en el 
país, Los que se van adquiere mayor trascendencia ya que no define la estética ni la ética de 




Los elementos utilizados en esta forma de interpretación devienen de una larga 
tradición colonial que se sustenta en un modo de contar la historia que evade 
intencionalmente las voces de lo subalterno, dando paso a una noción de moral que parte de 
la violencia física y simbólica del poder y de aquellos que, de una forma u otra, se encuentran 
resistiendo. Los que se van constituye una obra que promueve un levantamiento epistémico 
contra esa tradición y es parte fundacional del proyecto de descolonización en el cual se 
encuentra América del Sur, manifestado en los más de 500 años de resistencia de las 
comunidades subalternizadas. El libro de los tres ecuatorianos violenta a los saberes morales 
impuestos, tanto desde el Estado como desde la Iglesia. De-construyen la noción de moral y 
la relativizan, accediendo a formas de vida diversas y a visiones alternativas y múltiples de 
los conceptos que se han promovido durante siglos y que se han mantenido como únicos y 
verdaderos. Los cuentos que se presentan a continuación expresan, por sí mismos, estas 
rupturas constantes de los valores morales tradicionalmente expuestos por la sociedad, 
construida a partir de la idea de la modernidad. 
2.1.1 “EL Malo” 
“El Malo” es el primer cuento de Los que se van. Escrito por Enrique Gil Gilbert, 
relata la historia de un niño llamado Leopoldo que accidentalmente mata a su hermano recién 
nacido cuando un machete cae sobre la barriga del infante mientras estaban jugando. Esta 
escena, recreada en un ambiente rural, destaca la ausencia de los padres sometidos a largas 
jornadas de trabajo. 
-¿Y de onde cayó er machete? 
Tornaba los ojos de uno a otro lado. 
¿Pero de onde caería? ¿No sería el diablo? 
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Y se asustó. El diablo debía estar en el cuarto […]   
-Y la vieja Victoria, bruja y curandera, arguyó con su voz cascada 
¡Nuasido otro quer Leopordo, porque ér ej er malo […] 
- Er Moro…Así lo llamaban porque hasta mui crecido había estado sin recibir 
las aguas bautismales (11). 
Para analizar el contenido del cuento es necesario empezar por la adjetivación “malo” 
que funciona como eje conductor de la narración.  Este calificativo, que desvaloriza la visión 
de inocencia de un niño, representa una forma ética y estética de romper los argumentos 
sociales que determinan el comportamiento de un ser humano. La palabra malo se torna en 
creadora de una identidad falsa que se le impone a Leopoldo a través de un pensamiento 
religioso que radica en una educación colonial. El niño no fue bautizado a una edad 
temprana. Por lo tanto, el niño es malo.  Leopoldo es construido para el pueblo no como un 
niño, sino como un ser endemoniado; esto produce una de-construcción del personaje que se 
fundamenta en la idea del bien y el mal argumentada por la sociedad católica-cristiana en 
constante tensión con la representación de lo que significa la niñez, la cual rompe estructuras 
binarias de lo bueno y lo malo para entenderse desde lo complementario puesto que la 
realidad se une a la ficción. Por otro lado, el sobrenombre moro muestra los rezagos 
coloniales que se mantienen; el moro es visto como el ser violento que atacó las tierras 
cristianas de la corona española, asesinando y violando a su paso; este apelativo adquiere una 
carga cultural excluyente y que hace diferencia entre un español, un criollo, un mestizo y el 
salvaje. 
En esta misma línea se encuentra la percepción sobre el bautismo. A partir de la 
interpretación del pecado original, dogma de la iglesia católica, se afirma que el ser humano 
nace con culpa debido a la desobediencia de Adán y Eva respecto a las disposiciones divinas. 
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El bautismo borra esta culpa; quien no haya sido bautizado no es considerado un ser humano 
completo para la fe católica y cristiana. Por lo tanto, no es una persona de bien. Este 
sacramento conlleva a aceptar al Dios católico-cristiano como único creador, encargado de 
juzgar, castigar y perdonar. Que Leopoldo haya sido bautizado con retraso implica un 
estigma dentro de la comunidad; y al igual de lo que ocurría en la colonia y en la posterior 
etapa feudal, Leopoldo es separado, aislado, y se le construye una identidad que rompe con el 
concepto de niño, transformándolo en “El malo”.  
A lo largo de la narración, el estigma crece a la par que se observa a Leopoldo niño. 
El narrador lo define como: “Travieso y malcriado por instinto. Vivo, tal vez demasiado 
vivo” (11). Se presenta la necesidad que tiene de jugar en contraposición con la carga de 
cocinar y de cuidar a su hermano; de la misma manera se observa el rechazo por parte de los 
demás. La palabra “vivo” muestra que Leopoldo representa a una comunidad que existe sin 
una carga represiva histórica que sería la religión, la cual implica una colonialidad del ser.  El 
niño “vivo” se contrapone ante una comunidad conquistada bajo paradigmas de una moral 
impuesta, la palabra vida humaniza, mientras que los estereotipos impuestos por la 
comunidad de-construyen al niño en un ser monstruoso como se evidencia en esta cita: “-Er 
malo[…]-Lo ves como llora i como habla? Se ha gorbido loco! No se ajunten con él que la 
lechuza lo ha gritao!” (13).  
A partir del relato se percibe como la palabra se llena de juicios de valor pre-
establecidos y aparece como creadora de una falsa identidad.  “El malo” resulta una efectiva 
forma de dominio, lleva a determinar lo bueno, lo malo y el castigo. Para la sociedad no 
queda duda de que Leopoldo es el asesino de su hermano; mientras tanto, Leopoldo busca la 
culpa en el diablo: “-¿Cómo caería el machete?  Allí estaba el diablo…El diablo. El diablo. El 
diablo” (13). Por supuesto ese diablo del que habla el niño, no es el personaje de la Biblia, es 
la búsqueda de explicación de lo inexplicable. Los accidentes pasan y a través de ese 
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elemento dramático y violento Leopoldo muestra su lado más humano, un lado que el pueblo 
lo oculta bajo la etiqueta de “el malo”. 
La sociedad tiene un pre-concepto acorde con lo impuesto por su contexto religioso. 
Gil Gilbert expone este escenario al destacar que el pueblo es de-construido a través de un 
proceso que lo aleja de su carácter orgánico ya que la gente antepone la religión a lo humano. 
Además, Gil Gilbert es capaz de crear un personaje niño desde lo niño, es decir rompiendo 
construcciones formales de lo que significa y lo deja hablar, percibir su entorno, mostrarnos 
sus sentimientos. Leopoldo es el único niño en la narración; nos lleva de la mano a su mundo 
a través de sus ojos, sus juegos, sus angustias. Este personaje niño que parece contradictorio 
muestra la dicotomía de mirar lo bueno y lo malo como binario, como lo hace el pueblo y no 
desde una relación complementaria con el mundo de la vida. Es a través de los ojos del niño 
que la sociedad y el aparato religioso de poder que la ordena son un ente violento, cruel 
deshumanizado. Para el pueblo, Leopoldo es culpable y no hay lugar para ninguna otra 
reflexión. Algo que es fundamental es que no existe otro niño en el cuento. Se crea la imagen 
de cómo debe ser un niño perfecto y en ese momento entra todo un aparato pedagógico en el 
cual se crea a muchachos y muchachas que deben comportarse como adultos y seguir un sin 
número de reglas. Esta expectativa es imposible puesto que los niños son traviesos, saltan, 
juegan, gritan, lloran. Es decir, la narración de Gil Gilbert también desafía a esos procesos de 
enseñanza que eran sometidos a forma de control y de dominio. De hecho, dichos procesos 
pedagógicos están profundamente identificados con la iglesia y la hacienda. Por un lado, la 
iglesia se distingue por imponer una formación escolástica con frases populares como “la 
letra con sangre entra” y por otro lado, la hacienda en el látigo como forma de controlar y 
“enseñar”.  
Hemos de anotar que el cuento no dice por qué Leopoldo no fue bautizado cuando era 
un bebé. En efecto, lo rural se encuentra en esa paradoja de Dios y los mitos de la comunidad. 
90 
 
En esa simbiosis violenta se encuentran formas para que prevalezca la hegemonía que logra 
imponer la religión. Gil Gilbert consigue que su trabajo estético narrativo violente la ética de 
la sociedad, demostrando que la literatura no necesita de esos valores impuestos y que el arte 
puede ser transgresora.  
Desde esa nueva estética el cuento cuestiona todo el aparato religioso que domina y 
determina el saber de la sociedad; contribuye a hacer visible que ciertas tradiciones se 
complementan con la fe para ocultar la realidad. La idea del diablo es de-construida ya que 
esa maldad se ve reflejada en una comunidad colonizada llena de supersticiones impuestas 
por una lógica occidental, por una moral generada desde un poder ausente dentro de la 
sociedad. Gil Gilbert usa al diablo para demostrar la paradoja de una comunidad que parece 
ser profundamente religiosa y católica, pero al mismo tiempo su conocimiento sobre el mal 
está definido bajo parámetros hegemónicos que no le permite interpretar los mundos 
alternativos. Sin duda, la fe católica trata de disolver las creencias locales y Gil Gilbert lo 
sabe. Por eso muestra a Leopoldo y su interpretación del mundo que le rodea. Como afirma 
Beatriz González Stephan en su artículo, “The Teaching Machine for the Wild Citizen”: 
“These are the bodies and language of the 'other', of things resisting to enter the grammar and 
law of the enlightened city, to enter the Western order of the world and the reticulum of 
academic knowledge” (313). En esta simbiosis entre la religión y la visión cultural se 
encuentra esa pugna de resistencia y dominio. Si bien la religión impuso una perspectiva 
moral, la historia de Leopoldo demuestra que es una moral fallida y que es necesario resistir 
al estereotipo impuesto desde el imaginario de la cultura.  
Dentro de la modernidad, la maldad es interpretada como un hecho intencional, un 
individuo se convierte en malo cuando quebranta el orden social y religioso establecido; “el 
malo” genera inseguridad a los demás y por tanto tiene que ser encerrado y rechazado. La 
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maldad se define en códigos legales21 que delimitan las formas de actuar de los miembros de 
la sociedad y las penas y castigos establecidos para su control; desde el plano religioso 
católico, es presentada como todo aquello que se contrapone a la ley de Dios, expuesta en los 
10 mandamientos, los sacramentos y un sin número de normas determinadas por la jerarquía 
de la iglesia. En este sentido, resulta importante considerar qué tanto, los Códigos Civiles, 
como la Biblia, resultan en un complemento que busca la cohesión social en forma simbólica 
y por la fuerza. Nelson Maldonado Torres en su artículo, “Race, Religion, and Ethics in the 
Modern/Colonial World” se refiere a la concepción de la religion en la modernidad y 
puntualiza: “the emerging concept of religion is intimately linked with the modern concept of 
race, and that both race and religion play a key role in the formation of 
modernity/coloniality” (693). Esta reflexión saca a la luz el pensamiento dominante que 
existió en la colonia. A partir de esta visión, la idea de lo malo es preconcebida, tanto en el 
libro como en la realidad, y no admite reflexión dentro de un contexto. Es decir, lleva una 
carga de un saber colonial que subyuga a las comunidades subalternizadas, como lo estudia 
Maldonado Torres:  
That is, if ethics is defined as the relation between free beings, then there is no 
ethics in the zone of nonbeing. It is for this reason that some scholars, such as 
Lewis Gordon, argue that ethics is not viable or relevant in the colonial 
context—understood as a context profoundly marked by efforts to create and 
sustain the zone of nonbeing (704). 
Lo ético es producto de un aprendizaje que se ha efectuado durante siglos para controlar el 
comportamiento de la sociedad y es determinado por quienes tienen el derecho a la auto-
subjetivación; los oprimidos son inexistentes y como tal no pueden definir o definirse. Para 
                                                          
21 Un ejemplo es el Código Napoleónico. 
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comprender la maldad desde la ética es necesario recuperar su significación en relación con la 
cultura y la comunidad. Gil Gilbert lo reconoce y expone en el cuento una reflexión sobre 
este proceso de dominio moral. Desde un planteamiento estético, la maldad es de-construida 
en los temores de la sociedad y la cultura. En el cuento, la fuerza de la expresión lleva a 
transgredir y criticar certezas que se imponen alrededor de ese concepto y a descubrir formas 
alternativas de vivir y entender el mundo. El arte es uno de los pocos espacios en que la 
maldad puede ser pensada desde diferentes perspectivas; en el caso del cuento, el “niño 
malo” facilita la crítica a una ética falsa y la construcción de una estética violenta que genera 
enfrentamiento.  
El texto revela lo que la sociedad trata de ocultar; violenta esos saberes religiosos 
provenientes de la colonia, los mismos que al ser cuestionados deslegitiman una visión 
considerada única y develan la existencia de mundos alternativos. Franz Fanon en su libro 
Los condenados de la tierra (1961) advierte: “…la descolonización permite adivinar a través 
de todos sus poros, balas sangrientas, cuchillos sangrientos.  Porque si los últimos deben ser 
los primeros, no puede ser sino tras un afrontamiento decisivo y a muerte de los dos 
protagonistas” (18). Este planteamiento de descolonización se manifiesta en el texto al dejar 
abiertas muchas formas de interpretación de la historia de Leopoldo; una de ellas, es la crítica 
a la religión.  
La muerte de su hermano representa para Leopoldo el terminar con el último rezago 
de humanidad y de niñez que le quedaba: “I se puso a saltar alrededor de la criatura. Saltaba. 
Saltaba. Saltaba. I los ocho años que llevaba de vida se alegraron como nunca se había 
alegrado” (12). El infante hacía reír al niño, le dejaba cantar y jugar, producto de ese juego 
cae el machete sobre el abdomen. El machete símbolo que representa el objeto que genera 
trabajo pasa a arrancar la vida. En una paradoja, cae después de que Leopoldo está pensando 
que será como su padre y que trabajará en el campo. Ese machete, personificado, implica un 
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cambio de destino. No es el generador de riqueza fruto del trabajo, es el que impide a los 
padres de Leopoldo cuidar, alimentar y brindar seguridad a sus hijos. El trabajo es de-
construido en el elemento violento esclavizante que subyuga, a la final lo que mata al bebe no 
es el accidente de la caída del machete, es lo que representa ese machete. Por ello, al final del 
cuento, el narrador afirma: “El machete viejo carcomido, manchado a partes de sangre, a 
partes oxidado, negro, a partes plateado, por no sé qué misterio de luz, parecía reírse” (15). 
En la burla del objeto se encuentra la maldad, el diablo, la imposición de una realidad 
homogénea que destruye la construcción orgánica de una comunidad obligando a sus 
miembros a un trabajo forzado. 
Esta burla sobre la tragedia deja explícito que en el cuento no se examina la visión de 
lo malo solamente desde una crítica al saber y el ser hegemónicos, sino desde un complejo 
entramado de situaciones que hacen que lo malo sea parte de un todo cultural, geopolítico, 
histórico, parte, a la vez, de un sistema construido sobre la base de un proyecto de nación 
moderna. Sin duda, la imagen violenta y estremecedora del niño muriendo va más allá de 
determinar el bien y el mal. Representa una visión des-colonial que conduce a la toma de 
conciencia del entorno que ha sido invisibilizado.  
Gil Gilbert usa imágenes que se asocian a la tradición católica-cristiana y que pueden 
relacionarse con el sacrificio de infantes; la muerte de un recién nacido conduce a varios 
temas bíblicos como la matanza de los santos inocentes dispuesta por Herodes. Al situar el 
cuento dentro de un contexto americano, andino, ecuatoriano, es decir una periferia que fue 
invisibilizada en donde habitan comunidades que han resistido los procesos de colonización y 
que han construido su propio conocimiento, el sacrificio de los inocentes se advierte como 
parte de una realidad de desigualdad e injusticia. Así se cuestiona y a la vez se violenta ese 
conocimiento creado a través de historias bíblicas. El sacrificio, en el caso de este relato, abre 
la puerta a la interpretación sobre el violento enfrentamiento que existe de las comunidades 
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subalternizadas. Con la imposición de una realidad única y homogénea, se pretende 
privilegiar el trabajo sobre la existencia.  
En la narrativa de “El malo” destaca la recuperación de la cultura popular, no 
solamente desde el lenguaje, sino desde el uso cotidiano de canciones. El texto empieza con 
la canción de cuna: “… Duérmase niñito,/Duérmase por dios;/Que allí viene el 
cuco/Ahaháahahá!” …  (11). La canción está enriquecida por un aprendizaje previo y por el 
intercambio que ocurre desde la colonia entre las mujeres de casta española y sus sirvientas o 
matronas encargadas de cuidar a los infantes. Sirve como una premonición de lo que ocurrirá: 
el cuco, representación del mal, se lleva al hermano de Leopoldo. La presencia de un ser 
diabólico y la ausencia de Dios en el cuento es el justificativo que tiene el pueblo para juzgar 
al niño desde un saber colonial. La metáfora del cuco, utilizada en diferentes situaciones por 
el saber popular, sirve para afianzar una falsa y doble moral que destaca lo mítico religioso y 
esconde la realidad social. Humberto E. Robles en su ensayo “Paradigmas ecuatorianos 
(1920- 1930): discordias, teorías, función de la literatura y práctica narrativa” afirma:  
Toda protesta contiene implícitamente un sentido de innovación y un reclamo 
de cambio. De entrada, sugiero esa premisa porque en más de un manual 
literario la literatura ecuatoriana que nos interesa figura como una denuncia y 
protesta social. Lo que no reconoce esos manuales, sin embargo, es la 
innovación implícita en esas obras tildadas de protesta  (Paradigmas 29). 
Entre las innovaciones que se destacan en el cuento y que se observará en toda la 
obra, están la recuperación de expresiones y entonaciones del habla de la zona rural que no se 
ajustan a los cánones gramaticales. El lenguaje deja de ser una forma colonial de imponer una 
sola realidad. Es decir, a pesar de que la única lengua que se tiene es la del opresor, su 
liberación depende de la capacidad de subvertir la gramática oficial, sin dejar de hablar la 
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lengua del opresor. No se piensa desde el español y la periferia empieza a generar sus propios 
referentes de espacio y tiempo. El proceso de narrar es una forma de auto-subjetivación, de 
inventarse y de re-crearse. Algunos ejemplos que se encuentran son: “Er” (11) en vez de 
“Es”, “Nuas” (12) en vez de “No has” o “Ar” (13) en vez de “Al”. Se sabe que muchos 
cambios fonéticos y ortográficos se encuentran en la misma España, hasta en los textos del 
Renacimiento y de antes. El Libro de buen amor sería un ejemplo de ello. A partir del texto 
se genera una conciencia propia ontológica; la influencia de la vanguardia radica en la 
creación de nuevos significados del ser y del deber ser que se contraponen con lo establecido 
durante siglos. Se comprende a la literatura desde perspectivas distintas, que subrayan la 
incursión de otros protagonistas y de su protesta social. Los que se van toma en cuenta que 
existen nuevos lectores y un proceso de toma de conciencia sobre identidad, territorio, cultura 
y comunidad. Por ello ve en la vanguardia el principio de una literatura única que produce, 
demuestra, narra saberes alternativos. 
Para finalizar, es relevante entender la figura de los padres ausentes debido a su 
trabajo. La reflexión propuesta parte de la idea moderna del trabajo como el concepto que 
“dignifica al ser humano”; sin embargo, la esclavitud, la explotación en la colonia y la 
llegada de la modernidad hace que la noción de trabajo se ajuste a los fines necesarios para 
una economía de mercado y capital, mas no a las necesidades humanas. El estudio de Ronald 
Pineo sobre Guayaquil indica que “…most people found only sporadic employment as 
unskilled service-sector workers… Most men settled for employment as day laborers, 
especially as cacao handlers” (57). Esta organización de trabajo es considerada como una 
nueva forma de dominio; si bien el requerimiento de mano de obra invalida la idea de 




En el primer cuento de Los que se van el trabajo no dignifica. Por el contrario, 
permanece la situación de pobreza y se hace visible la falta de presencia del estado moderno 
que deja a los niños desprotegidos. El trabajo, desde esta perspectiva, contribuye a preservar 
los valores impuestos desde la colonia y consolidados en la república; este concepto sirvió 
para construir imaginarios de “indios o campesinos vagos”, supuestos falsos de un progreso 
de nación. En el trabajo de los padres de Leopoldo se encierra la idea de la maldad, de una 
maldad asociada a todo aquello que obliga a un nuevo tipo de esclavitud que consiste en 
generar dinero e ingresos para apenas sobrevivir, lo que no deja espacio a la responsabilidad 
de la paternidad. El concepto de trabajo en este caso es usado como un falso valor moral.  
El cuento de Gil Gilbert destruye una propuesta de ética que le sirve a los que 
detentan el poder y la riqueza. A partir de la estética literaria se levantan, desde una 
construcción violenta de la realidad, voces contrarias al saber impuesto por el poder 
hegemónico. En “El malo”, sin necesidad de constituir un cuento con moraleja y sin que se 
busque específicamente una reivindicación social, el relato cuestiona y demanda 
transformaciones. La narración abre el pensamiento de mundos alternativos que no han sido 
explorados, expone un contexto diferente generando una forma de escritura ficcional que 
lleva a tomar conciencia de realidades diversas alternativas. En este caso lo alternativo se 
encuentra en la forma que tiene un niño de entender su entorno en un mundo dirigido, 
impuesto y creado para adultos desde una moral única. El cuento visibiliza la resistencia de 
Leopoldo de ser malo y como esto lo hace estar fuera del proyecto de nación moderna.  
2.1.2 “Por guardar el secreto” 
En este cuento de Enrique Gil Gilbert se enfrentan de forma violenta dos visiones de 
justicia: la instaurada por el poder hegemónico, afianzado en la visión de la iglesia y el estado 
y la justicia que nace de la venganza, producto de la desigualdad. El texto lleva, además, a 
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reflexionar sobre el problema de identidad desde una representación de dualidad.  Por una 
parte, la construcción del ser, definida a través de castas en la colonia y que tiene su presencia 
predominante en la República, crea una falsa representación en el imaginario social que 
fundamenta diferencias de casta y de clase cuando se constituye la nación moderna; en 
segundo término, la representación de hijos legítimos e ilegítimos es una denominación 
excluyente. Estas representaciones evidencian un proyecto de nación destinado a una élite 
determinada por el color de la piel, por su cultura, su procedencia y su poder económico. 
… - ¿Cómo te llamas? 
-Manuer Briones 
Fue como un dinamitazo ese nombre en su cerebro: 
- ¿Cómo dices? 
- ¡Manuer Briones patrón! 
- ¿De adónde eres? 
-Mismamente no lo sé. 
- ¿Y en qué quieres trabajar? 
- De vaquería entiendo un poco. 
- Bueno vas a ganar dos sucres. 
- Ta bien […] (24) 
En la narración se evidencia el uso del drama desde la cotidianidad americana para 
exponer las contradicciones y los principios sobre los que se construyó la nación moderna. El 
patrón, dueño de la autoridad, la tierra y el capital define la vida de los otros, para el caso del 
hijo ilegítimo.  El poder y el dinero sustentados en bases legales y morales son usados dentro 
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de la modernidad. En el estado moderno la ley y la religión, como se mostró en el primer 
cuento analizado, definen el comportamiento social de las personas. Los países se constituyen 
bajo fundamentos y principios acordados por élites que consiguen representar al pueblo; estos 
principios son trasladados a la oralidad y de esta manera, la palabra adquiere un valor 
simbólico. Es el manejo simbólico el que facilita la imposición de una lógica del ser y saber. 
La representatividad en el estado moderno tiene sus bases en visiones de la antigua 
Grecia, que es cuna de los principios legales que rigen en Occidente. La instauración de estos 
saberes se produce en el imaginario social de América a partir de la colonia y desde la 
exclusión de comunidades marginadas. Como resultado, la llamada justicia parte de la 
supresión de derechos y deberes de uno o varios grupos. En el contexto del cuento se infiere 
que en el Ecuador de 1930 la decisión de quienes son o no son ciudadanos, todavía es 
definida por el poder. El artículo 13 de la Constitución de 1929 dice: “Es ciudadano todo 
ecuatoriano, hombre o mujer, mayor de veintiún años, que sepa leer y escribir”.  De esta 
manera se arrebatan los derechos a las comunidades subalternizadas analfabetas y se les niega 
y limita el acceso a tribunales imparciales. Al respecto, Fanon afirma:  
En las sociedades de tipo capitalista, la enseñanza, religiosa o laica, la 
formación de reflejos morales trasmisibles de padres a hijos, la honestidad 
ejemplar de obreros condecorados después de cincuenta años de buenos y 
leales servicios, el amor alentado por la armonía y la prudencia, esas formas 
estéticas del respeto al orden establecido, crean en torno al explotado una 
atmósfera de sumisión y de inhibición que aligera considerablemente la tarea 
de las fuerzas del orden” (18).  




 Dentro del análisis del cuento, caben estas reflexiones ya que el confinamiento de 
Manuel en Quito y la pena de 16 años de reclusión, no solo tiene que ver con el asesinato sino 
con su posición en la sociedad. Para un peón de hacienda no existen atenuantes posibles; 
defender el honor no es importante. Exponer esta realidad de contradicciones contribuye a 
introducir un pensamiento diverso, una construcción simbólica diferente, un planteamiento 
descolonizado. 
¡Ese tal don Pablo! Que para desgracia tenía su mismo apellido, le estaba 
siendo algo antipático. No sabía por qué, pero así era. 
Un pensamiento acuchillaba su mente. Quiso distraerlo… 
Don Pablo… Don Pablo era un desgraciado le habían dicho… ¡Pero él no 
podía creer… que don Pablo-ese desgraciado- se entendía con su mamá! 
¡Su madre! no podía ser […] 
 Aquella sombra caricaturizaba las facciones de un hombre 
Volvió a sentir el desenfreno glacial dentro de sus venas (24) 
Se sintió en el vacío. Perdió la noción de la conciencia exacta. No supo si era o no era: 
Solo, como a lo lejos; como venido quizá de adónde, machacaba en su cerebro, en 
todo su ser la comprensión de una palabra. 
¡Verdás! ¡Verdás! […] 
Su madre… haciendo lo que él no hubiera imaginado nunca… su madre con 
don Pablo… 
¡Mátalo! ¡Mátalo!,  
Atribuyó la orden a su padre. 
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¡Matarlo! ¡Matarlo! ¡Matarlo! 
Y no supo más 
Después se dio cuenta. 
-Hey matao… sangre… sangre… Soy asesino… Yo […] (25) 
El drama griego Edipo Rey (429 AC) tiene una coincidencia en el texto. Gil Gilbert no 
pretende seguir el modelo griego. Todo lo contrario, muestra su capacidad creativa para de-
construir una historia, generar una interpretación propia, desarrollar nuevos referentes a 
través de personajes violentos que, fuera de generar un tipo de empatía, producen espanto de 
la capacidad humana de generar odio. En la trama es inevitable encontrar la similitud de las 
obras ya que en ambas el hijo mata a su padre. Manuel Briones asesinará a su padre Pablo 
defendiendo el honor de su madre y asumiendo el rol paterno, como queda de manifiesto en 
el texto: “Cuando su madre lo visitó en la cárcel le dijo: -Manuer porqué lo hiciste? –Porque 
mi Taita lo hubiera hecho” (25). Sin embargo, más importante que encontrar y analizar en el 
cuento las similitudes con la tragedia griega, es fundamental entender lo complementario. El 
drama aparece separado en espacio y tiempo, se presenta fuera de la esfera de la ciudad, de la 
metrópoli y de las élites, se presenta en el campo. El desplazamiento espacial implica, por sí 
mismo, la generación de nuevas alternativas a la narración; produce un alejamiento del centro 
como objeto del relato. Representa un levantamiento contra la idea de silenciar lo marginal; 
de esta manera se produce una toma de conciencia del entorno propio. En el cuento la acción 
de descolonizar es contundente; la ficción griega es utilizada como un referente local. 
Enrique Gil Gilbert se apropia del relato y lo lleva al ámbito rural; sus protagonistas hacen 
visibles sus diferencias y muestran sus similitudes. Grecia como cuna del relato y de 
civilización es desmitificada e integrada. El montuvio, el campesino, tiene honor que 
defender dentro de una realidad propia. 
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La idea de Europa como símbolo de civilización y como único modelo virtuoso es 
desplazada. En el cuento de Gil Gilbert se profundiza y complementa la visión del honor 
dañado dentro del elemento vital que es la relación entre un hijo y su progenitora. No se 
necesita 400 páginas para explorar la psicología de un hijo sin padre que asume que su madre 
fue violada. En pocas palabras el personaje que forma parte de una comunidad subalternizada 
demuestra el odio y el fastidio de siglos de violencia física y simbólica. El autor de “Por 
guardar el secreto” presenta el tema a partir de la cultura, desde una reflexión de la 
cosmovisión de una comunidad colonizada que se encuentra en resistencia. La relación de 
Manuel con su madre se puede interpretar como una forma de entender su origen negado por 
la ausencia del padre. La madre es generadora de vida, es la que comparte la situación de 
dominio y subyugación por parte de los patrones. Este hecho genera odio, venganza y 
despierta un instinto básico de resistencia que se ve representado en el relato. Manuel asume 
la defensa legítima de su madre ante un estado ausente. Frente a la ausencia de justicia, ante 
la violación de la mujer, se convierte en su padre y reclama el derecho de tomar la vida de 
Don Pablo, no solo para cuidar a su madre sino como un acto de rebeldía ante el sistema 
moral impuesto. 
Dentro de esta comprensión, los dos cuentos “El Malo” y “Por guardar el secreto”, 
muestran esa violenta y constante ruptura con los saberes morales coloniales que se 
reprodujeron en etapas de la modernidad. La igualdad promulgada como uno de los soportes 
del estado moderno es negada y se expresa en la ausencia de justicia y en el cuestionamiento 
a la idea de la verdad, fundamental dentro del campo de la moral de Occidente. Esta verdad 
encierra conceptos de democracia, supremacía racial, educación y culturas superiores, bases 
en que se sustentan el dominio y la colonización y que están en permanente cuestionamiento 
en los cuentos analizados.  
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En el cuento de Gil Gilbert esta idea de la verdad abre varias interrogantes. La 
primera es la explicación de Don Pablo: “Fue un desliz de su juventud” (23). Su aseveración 
implica un encuentro sexual con la madre de Manuel que concluye con la frase: “-Si la vaca 
fuera honrada!” (23), expresión que deja ver sus dudas sobre el rumor de su paternidad y 
sobre todo de la “castidad” de la madre de Manuel. La verdad de Don Pablo es construida 
desde una idea de verdad moral que determina las características que debe tener una mujer 
para encajar dentro del imaginario de las buenas costumbres de una sociedad. El cuerpo de la 
mujer no le pertenece; desde la colonia obedece normas que provienen de una construcción 
masculina. La sociedad, dominada por hombres, elabora ideas de virginidad, de recato y 
simultáneamente de pecado y seducción. El hombre domina a la mujer valiéndose de normas 
morales y religiosas; en ese contexto Don Pablo mira a la madre de Manuel y justifica sus 
abusos: “La Zoila! Aquella muchacha de catorce años con quien había tenido relaciones…Si 
era algo que se hacía sin que a nadie le llamara la atención” … (24). Su aseveración implica 
la potestad de los patrones de tener el cuerpo de las mujeres que trabajaban en sus tierras, sin 
que ello cause ningún reparo. Así, desde la ficción, se muestra el mundo de montuvios y 
cholos que es un reflejo de lo que acontece en el campo, exponiendo con crudeza la ausencia 
de justicia y de derechos. Para Manuel la verdad está en la necesidad de hacer justicia con sus 
propias manos. Su madre fue abusada sexualmente y esto lo transforma en víctima de un 
sistema de valores morales desigual. “Manuel Briones estaba solo, sentía un malestar 
inmenso. Quizás estaba enfermo” (24). La enfermedad se vuelve símbolo de la resistencia 
ante lo que se asume como una injusticia. Manuel, en el relato, está enfermo de odio; esto lo 
humaniza, lo de-construye en una persona que entiende a la justicia como un proceso de 
venganza. En la visión colonial y moderna la construcción de heroicidad es imposible para 
los marginados; defender el honor de su madre ultrajada no es considerado un derecho. 
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Aunque el asesinato de su padre es un contra-valor, tanto el narrador como el lector lo 
encuentran justificable.  
Con respecto a la identidad, ésta se transforma. Manuel no es cholo, montuvio o 
negro. Sin más argumentos, tiene una marca social, que lo identifica como tal: “Mamá ¿por 
qué no me dijeron…Porque ér quería casarse” (25). Dentro del personaje, Zoila asume que es 
imposible casarse; la unión de castas o clases sociales distintas es un problema. Sin embargo, 
el hijo usa el apellido del padre y se vuelve parte de la hacienda y propiedad del hacendado. 
En la narración y fuera de ella se encuentra encerrada la paradoja de la resistencia y la 
sumisión ante lo legal y lo moralmente establecido dentro de la sociedad. El texto pone de 
manifiesto un sistema construido desde la exclusión.  La idea de “nación moderna” es 
concebida bajo parámetros de lo patriarcal donde las mujeres no tienen cabida dentro de la 
ley y si la tuvieran, las mujeres que están fuera de la cultura dominante no existen para la 
justicia ya que son silenciadas.  
El cuento de Gil Gilbert explora verdades y rompe con todo el esquema clásico de la 
verdad única que promueve Occidente. Es ese rompimiento, esa falta de certezas lo que 
desmitifica verdades pre-establecidas y lo que hace que esta obra sea parte de un proceso de 
descolonización. Al poner en duda un pensamiento único sancionador, genera alternativas, 
visiones diversas relacionadas con simbolismos y sensibilidades, como se expresa en el 
momento que Manuel decide matar por el honor; sin embargo, la dignidad en el cholo, en el 
montuvio no se percibe, ni se admite en la idea de un ser moderno.  
Como lo afirma Walsh: “expresiones pedagógicas de resistencia, insurgencia y 
rebeldía que provocan grietas y derrumbes en el orden moderno/colonial a la vez que 
encaminan esperanzas, horizontes y proyectos otros” (32) están en la pluralidad de 
pensamiento y acción que se edifica la controversia que se presenta ante el proyecto 
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hegemónico de la modernidad ecuatoriana y andina. Desde este razonamiento es importante 
volver a la idea de identidad y dualidad presentada al inicio de este análisis. Don Pablo y 
Manuel son dos distintos, pero uno mismo. No solo por el hecho de que se convierte en su 
“Taita22” (25), sino que a través de esa dualidad se explora la temática de la identidad de 
Briones, padre e hijo, vinculada por la sangre y desvinculada por la ilegitimidad, iguales por 
su pertenencia a una misma casta y diferente por su pertenencia a distinta clase social. En 
torno al concepto de identidad, se presentan distintas proposiciones, una de ellas es la 
identidad en relación a la raza que lleva a conocer la procedencia y a revelar diferencias 
culturales y sociales. Por otro lado, la identidad está relacionada con el espacio en que se nace 
y se vive, que proporciona también especificidades y con el lugar que se ocupa en la 
gradación social.  
El cuento “Por guardar el secreto” se mueve en este proyecto de construcción de 
identidad a partir de los cuestionamientos de quienes son rechazados por asumir sus orígenes 
y desde la incapacidad del grupo dominante de aceptar su otra procedencia. La muerte de 
Don Pablo es la muerte de Manuel, por ser individuos que se complementan por sus carencias 
y debido a una construcción colonial que instaura el dominio de unos sobre los otros. Pablo y 
Manuel son pares complementarios, víctimas de sus diferencias y coincidencias. El texto, al 
expresar la inequidad y la injusticia, formula interrogantes sobre la realidad social, cuestiona 
la presencia de una doble moral que sanciona al débil y justifica los abusos de quien detenta 
el poder; así demuestra que es imposible la construcción de identidad y nación si no se 
entienden las diferencias y la pluralidad, si no se abre el pensamiento a otras perspectivas que 
no se ajustan a la percepción moral y legal colonial que muchas veces se reproducen en la 
noción del mundo moderno. 
                                                          
22 Nombre kichwa para padre. 
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2.1.3 Lo que son las cosas 
¡En “Lo que son las cosas!”, cuento escrito por Enrique Gil Gilbert, se enfrentan dos 
espacios desde concepciones morales. El primero, el de la Gume, esposa y madre y el 
segundo el espacio de la amante de su esposo. La acción se encuentra centrada en la casa de 
la amante. Allí yace el hijo de Gume, Fatillo, tendido a causa de una riña que le provocó una 
herida en su cabeza, situación que le llevará a su muerte.  
- ¡Ña Gume, er niño ta herío! 
Como si nada le hubieran dicho se quedó pensativa con las manos sobre el 
abultado vientre. Le acababan de decir. ¡Ah! Primero pondría a secar la ropa…       
No, mejor era ir…  (36) 
Lo que preocupa al pueblo, no es el herido, es que Gume tenga que ir a esa casa (la de la 
amante); eso representa deshonra para la mujer. “Allí en esa casa estaba su hijo. Su Fatillo. 
Al que había herido el bandido de Eustaquio.  Pero esa casa era de la otra” (37). La casa de 
Gume encarna el espacio moral y socialmente aceptado, mientras que el lugar de la amante 
representa lo salvaje, donde no existen normas. Debido a esta idea, recreada en el campo y lo 
rural, es que el pueblo se encuentra curioso de lo que puede pasar. “Cuando la Gume pasaba, 
hubieran querido seguirla…Para ver la que se armaba” (37). Los comentarios del pueblo 
dejan a la tragedia en segundo lugar. 
Esperaban algo. La Gume veía. En la cama su hijo y sobre su hijo cuidándolo, 
acariciándolo, ella la otra, la querida de su marido… 
No. No era posible. Su hijo no. Aunque su marido -el Lucho- no importaba. 
Pero Fato, Fato no 
Avanzó Gume. Se arrodilló junto a la cama. ¡Ah! ¡Ah! ¡Ay Fato! 
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-Fatillo de mi alma. hijito… (38) 
El cuento destaca una realidad que se presenta en el campo, donde las relaciones extra 
maritales son frecuentes; este hecho rebasa incluso el impacto de la muerte, deja de lado la 
tragedia para centrarse en los comentarios de lo que pasará en el encuentro de la esposa y de 
la amante. Puesto que la casa de Gume encarna el espacio moral y socialmente aceptado, en 
él se idealiza la construcción de la imagen clásica de lo que significa la familia. En Gume 
recae el concepto de legitimidad del matrimonio, avalado por el contrato civil que existe entre 
hombre y mujer; mientras que la amante de su esposo es quien convive con él y cuestiona el 
sistema legal. 
Lo sugestivo del cuento de Gil Gilbert es que la casa de Gume, que representa a la 
familia, es un espacio vacío dentro del texto, un lugar donde no existe ningún tipo de acción. 
Es el sitio donde empieza Gume su viaje hacia la casa de la pareja de su esposo para 
encontrar a su hijo agonizando. El momento que entra Gume, la amante deja su lugar a la 
madre para que acompañe el último suspiro de su hijo. La muerte de Fatillo en la casa de la 
amante, legitima el espacio de lo ilegítimo. Esta representación en el cuento fortalece la idea 
de que “los que se van” están dentro de un sistema de marginalización que en el texto se 
vuelve visible. El cuento “Lo que son las cosas” cuestiona y transgrede la norma, la casa de la 
amante es el escenario principal que deslegitima conceptos de orden y abre espacios para 
presentar las diferencias y la disfuncionalidad de la familia. 
La nación moderna tiene como uno de sus conceptos fundamentales la idea tradicional 
de conformación de la familia; padre, madre e hijos constituyen una base para la sociedad 
occidental. Este tema es estudiado por Ronald Pineo, quien investiga la situación de la familia 
en Guayaquil. Según este autor, hasta 1919 el matrimonio no era común en la sociedad y la 
gran mayoría de niños que existían eran ilegítimos (55). Afirma que entre 1870 y 1925 la 
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gente de dinero considerada de “élite” creció rápidamente (59). A medida que la población se 
incrementaba, la iglesia que en el siglo XIX solo tenía dos capillas en Guayaquil, también 
amplió su presencia, lo que influyó en las relaciones de pareja y en la imposición de 
conceptos de legitimidad, basados en el matrimonio. La presencia de la iglesia contribuye a 
posicionar a la familia como base de la sociedad moderna; aunque no ayudó a la disminución 
de las relaciones extramaritales, su influencia fue determinante en temas de herencia y de 
sostenimiento de un orden de castas y clases sociales.  
El cuento lleva a ampliar la reflexión; si se intuye que la moral se impone desde 
conceptos y preceptos manejados por el estado y la religión, estos están circunspectos a un 
espacio determinado que tiene su historia, sus tradiciones y aglutina comunidades que se 
encuentran en constante tensión. En la colonia se construye un imaginario lejano; se es parte 
del reino español, pero se desconoce qué significa ese reino. Tanto la monarquía como la 
iglesia son instituciones distantes y exclusivas; en consecuencia, conjuntamente construyen 
una visión de ser y no ser parte de un Estado, lo que genera inseguridad y afecta la idea de 
pertenencia e identidad. 
A partir de estas visiones se presenta la idea de las castas. Las personas son 
identificadas por su procedencia y de acuerdo a ello tienen acceso a un sistema de normas 
para el control. Los montuvios y cholos son considerados sin casta y en consecuencia, se 
vuelven víctimas de un estado opresor que los juzga y los margina por su procedencia y 
forma de vida. A su vez estas comunidades excluidas mantienen tenazmente sus tradiciones y 
cultura a pesar de estar en permanente conflicto con lo establecido.  
El poder constituido contribuye a la construcción de imaginarios que definen a los 
pueblos y comunidades. Los cronistas españoles crearon toda la idea del salvaje al representar 
a los habitantes de América. Roberto Fernández Retamar reflexiona en su texto Calibán y 
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otros ensayos (1979) la manera de resistir y subvertir el concepto de salvaje. Sin embargo, la 
idea de salvaje se mantuvo y fue usada a la medida de la necesidad de marginalizar a seres 
humanos para someterlos. Es así que los salvajes viven en el campo o en los márgenes de la 
metrópoli y no tienen los mismos preceptos morales y éticos que los ciudadanos.  
En el caso de Ecuador, la tierra y la región influyen directamente en la comprensión 
de la moral, considerando diferentes perspectivas regionales. Willington Paredes Ramírez, 
investigador ecuatoriano afirma en su artículo “Historia, regionalismo, cultura nacional y 
globalización” que: “…es necesario entender y aceptar que las identidades y la cultura 
nacional se constituyen históricamente, cruzadas por regiones, regionalidades, regionalismo, 
localidades, que nos cruzan, influyen y condicionan” (173). No es lo mismo la idea de la 
tierra, ni las formas de comportamiento en Quito y en Guayaquil, en la sierra o en la costa, en 
general. Tampoco lo es en la región amazónica que empieza a tener importancia y presencia 
estatal a partir de la segunda mitad del siglo XX. La sierra se constituye como el territorio 
que provee los alimentos para el consumo interno. La costa se erige desde la venta de 
productos de importación. Las formas de la vida cotidiana también marcan diferencias 
poniendo en evidencia las distintas maneras de pensar el país. 
En los espacios se crea una idea en torno a la justicia y se interpreta lo que debe ser 
reconocido como el saber social y moral. Además, se erige un pensamiento sobre los 
encargados de determinar lo bueno y lo malo y de organizar esos conocimientos dentro de la 
sociedad. Estas formas ocasionan violencia simbólica y física hacia las comunidades 
subalternizadas. En el cuento, se manifiestan constantes contraposiciones con lo establecido; 
la presencia de la esposa en la casa de la amante, la amante que comparte el afecto del hijo 
con la madre y el último suspiro del hijo herido en la casa de la amante, son formas de 
conducta no aceptadas socialmente y asociadas con la marginalidad. Estas relaciones 
consideradas disfuncionales edifican nuevas estructuras y re-significan los espacios. Sin 
109 
 
embargo, a pesar de las normas pensadas y establecidas por el Estado y la Iglesia hacia las 
actuaciones de los grupos marginados se puede reflexionar en la idea de nación como un 
complemento y no como partes aisladas, así se facilita un diálogo desde la pluri-culturalidad. 
Esta pluri-culturalidad precisa conjugar contraposiciones que no son fáciles dentro de 
un pensamiento de la modernidad donde el sustento de ese pensamiento está en la visión 
económica que altera enfoques tradicionales. Los árboles no son más árboles, son productos; 
los frutos son para exportación ya no para consumo y sus espacios de vida, donde se reunían 
en comunidad. Ahora son parte de la idea de desarrollo y progreso. Enlazar y respetar 
visiones diferentes significará volver a la aceptación de concepciones y formas de vida 
diversas. 
2.1.4 Cuando parió la zamba 
Al igual que en los cuentos de Enrique Gil Gilbert, el cuento de Joaquín Gallegos 
Lara expone en su relato el Ecuador de los excluidos; con una narrativa propia se representa 
la realidad del campo que refleja una vida de marginalidad. El cuento “Cuando parió la 
zamba” reflexiona sobre el tema de la sexualidad y confronta la construcción de un 
imaginario social y cultural homogéneo, trazado para la conformación de la nación moderna. 
Era un hecho. Estaba preñada. Andrés no había vuelto por la casa de ella desde 
que se lo dijo. ¡Le daban tanto asco las mujeres así!. 
-Ej abusión que tengo pa mi: la mujer embarazada ej pior quer muerto di 
amaliadora: lo pone pujón a uno […] 
La zamba Lucha se vio con Jacinto, el amigo más próximo de Andrés […] 
La miraba. Si el pasado estuviese escrito en la cara de las gentes ¡cómo se 
correrían los dos! (39). 
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La zamba Lucha, personaje principal del cuento, transgrede los valores construidos en 
torno a la sexualidad desde las visiones morales reproducidas por el Estado y la Iglesia que 
promueven el dominio del hombre sobre el cuerpo femenino. Este mismo hecho se manifiesta 
en el cuento, en el que su voz y su pensamiento no son parte importante de la narración, pero 
sí de las historias con respecto a su sexualidad. La ausencia de la voz de la mujer parece ser 
intencionada porque permite construir ese mundo desde la perspectiva del hombre en donde 
construyen la imagen femenina como un trofeo, como un objeto utilitario y la desprecian por 
tener la misma libertad sexual de que ellos se jactan.  
 El negro Manuel estaba encantado con la preñez de su mujer.  Le blanqueaban 
los ojos de gusto […] 
¡Cuando Lucha dejó de berriar y la vieja lavó a la criatura vino la güena! 
Manuer dice: A ver ña Pancha. Empriesteme pa ver a mijo. Y ér que lo coge: 
¿Pero qués No es negro como er padre esta criatura… 
Andrés pensó: Es mío. La iré a ver […] 
- ¿Entonces el chico nués negro? ¿Ej de color montuvio? ¿Ej amestizado? 
- No. Er muchacho nués negro ni amestizado tampoco. Ej blanco como potrillo 
talamoco. Y er pelito catiro. Como el único blanco e po aquí amigo e la zamba 
y catiro ej er colorao Jacinto dér tiene que ser el bendecío chico […] 
¡Eso tiene es ser perra (40-41).  
Giran en torno a la zamba posiciones distintas que se asocian, también, al sentir de los 
hombres sobre la mujer del espacio rural. Andrés, montuvio o amestizado, piensa en la 
estética del cuerpo y en su satisfacción personal; una embarazada ya no es útil para 
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complacer las necesidades sexuales. Sin embargo, manifiesta orgullo al pensar que el hijo que 
está esperando la zamba es suyo. 
El negro Manuel, esposo de la zamba, apegado a visiones morales tradicionales 
generadas por Occidente, asume que el cuerpo de una mujer es del marido, adquirido a través 
de un contrato previo que puede ser el matrimonio o la convivencia. Para él, su mundo gira 
en torno a conceptos de fidelidad y amor. Por supuesto asume que el hijo es de él. Jacinto es 
definido como “un blanco venido a menos” (39) y es un personaje que mantiene una falsa 
neutralidad. El texto sugiere que tiene un pasado reciente con la zamba pero no asume 
ninguna posición, lo que podría implicar que la relación sexual, al ser de mutuo acuerdo, es 
un intercambio pasajero sin ningún tipo de compromiso. Es decir, Jacinto traiciona tanto a 
Andrés como a Manuel. 
Los tres reproducen visiones de una construcción cultural que se basa en un estado 
patriarcal. Para ellos su moral no está en juego. El problema es de la mujer, asumen su 
“derecho socialmente permitido”. Para Andrés y Jacinto la zamba es su conquista; para el 
marido es una vergüenza. El relato sugiere que la zamba explora sus necesidades sexuales y 
decide qué hacer o no hacer con su cuerpo, rompiendo todos los esquemas de lo que se 
entiende como lo “moralmente aceptable”.  En cuanto al niño, la paternidad desconocida y el 
color de su piel que no corresponde al de la madre lo ponen en riesgo y lo convierten en 
ilegítimo para los ojos de la sociedad. 
En el texto se expresan las contradicciones sociales, las diferencias entre lo que 
significa ser hombre y ser mujer. Por otro lado, evidencia una noción de lo pluricultural; en el 
mismo espacio se encuentran dos visiones culturales, la definida por Occidente que pone 
limitaciones al comportamiento de la mujer y la de un pueblo diverso en que las cosas se dan 
por oportunidad. A partir de estas negaciones de la cultura homogénea, traída por la creación 
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de la nación moderna, funciona un contraproyecto descolonizador que rechaza un saber 
sexual y marca diferencias en la identidad del imaginario social del Ecuador. En el caso del 
cuento, los montuvios y cholos no siguen el modelo establecido. Según Fanon: “Para el 
colonizado, ser moralista es, muy concretamente, silenciar la actitud déspota del colono, y así 
quebrantar su violencia desplegada, en una palabra, expulsarlo definitivamente del 
panorama” (22).  
Lo expuesto en el cuento que alude a los orígenes y a la noción de raza lleva a una 
reflexión adicional. Desde la colonia, la procedencia de la persona se relaciona con la sangre; 
la sangre, además define el color de la piel; determina el lugar que el individuo ocupa dentro 
de la sociedad y le proporciona un nombre, un apellido.   Esta interpretación provocó pugnas 
entre los diferentes grupos de la sociedad, a saber: españoles y pueblos originarios, españoles 
y criollos, criollos y mestizos que buscaban, bajo el apellido, un linaje que les otorgara poder 
dentro de la comunidad.  La idea de buscar sus orígenes en la madre, en lo pluricultural o en 
la diversidad nunca estuvo presente en la sociedad. 
Joaquín Gallegos Lara expone en su relato estos conflictos sociales. Los personajes y 
sus actuaciones llevan a adivinar la valoración de la sociedad cuando se hace referencia al 
negro, montuvio o mestizo e incluso a lo amestizado, exponiendo lo desatinado y 
circunstancial que implica el nacimiento de ese muchacho que es blanco en esa comunidad. 
Esta referencia obliga a volver a una problemática de la colonialidad, del ser y del saber, 
relacionados con la identidad. Como se expresa en el cuento, los saberes de los blancos, 
negros y mestizos son diversos. Las nociones impuestas se enuncian en las visiones 
constitucionales del Ecuador moderno, cuyos preceptos han avalado un proyecto único, 
orientado por parámetros blanco-occidentales, aunque las distintas culturas que habitan en ese 
espacio se mantienen emergentes y reclaman su lugar a pesar de la exclusión. 
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En referencia a los imaginarios de casta y raza que provienen de los procesos 
coloniales y posteriormente feudales, los mismos que se convirtieron en formas de dominio 
de comunidades subalternizadas, Maldonado Torres manifiesta: “Religion and race have 
come to define how we imagine entire groups of people within societies and across nations in 
the modern age” (691). A través de estos medios se creó un sistema que propició la idea de 
superioridad de unos sobre otros, como una forma de control estatal y religioso. Franz Fanon 
argumenta: “La Iglesia en las colonias es una Iglesia de blancos, una Iglesia de extranjeros. 
No llama al hombre colonizado al camino de Dios sino al camino del Blanco, del amo, del 
opresor. Y, como se sabe, en esta historia son muchos los llamados y pocos los elegidos” 
(20).  
Con respecto al tema de la sexualidad, en el cuento es evidente que la religión, como 
edificadora de saberes, entre ellos los sexuales, crea visiones referentes a la virginidad, la 
fecundación y lo sagrado del cuerpo. Estos criterios condujeron a pensamientos entorno al 
miedo y al pecado que se constituyen en formas de control social que buscan poner en un 
orden establecido a los diferentes. Las leyes morales implantadas por la Iglesia y el Estado 
han contribuido para que el hombre tenga un dominio sobre el cuerpo de la mujer; este hecho 
se expresa en varias de las narraciones de Los que se van. En el plano estatal, tanto 
monárquico como feudal, las relaciones sexuales eran instrumentos utilizados para preservar 
el poder y para la subyugación de un grupo determinado, con influencia en lo económico, en 
lo geopolítico y social. En el cuento, la sexualidad de la zamba aparece ajena a los controles 
de la religión y la raza, dejando de lado el modelo traído por la nación moderna. Esta 
característica del relato pone de manifiesto que “Cuando parió la zamba” expresa un rechazo 
a la construcción de la idea de una cultura única en el imaginario de la nación. Así mismo, 
nos muestra una construcción patriarcal de dominio no solo religioso sino estatal que excluye 
las necesidades de la mujer, incluso en su aspecto fisiológico, sexual y reproductivo. 
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2.1.5 Montaña adentro 
“Montaña adentro” expone un drama en el campo, relacionado con la vida del 
montuvio y el cholo. Enrique Gil Gilbert abre paso a la reflexión sobre matar a un ser 
humano. A partir de la literatura, se examina una realidad violenta que, al igual que en los 
otros cuentos analizados, se manifiesta contraria a valores morales establecidos por la nación 
moderna. Verdades consideradas incuestionables son puestas en duda a lo largo de la 
narración; matar es pecado mortal, es el crimen castigado con cárcel, es la maldad, crea al 
antisocial, al monstruo. El cuento plantea que la violencia es una respuesta a una forma de 
vida diversa que genera códigos sociales diferentes y demuestra que un hombre humilde tiene 
la capacidad de reflexionar y complejizar conceptos de la moralidad. 
Yo hei matao… soy asesino… ¡Pero estoy contento! [...] 
-¡Leonardo, ya no puede másj! 
- ¡Pero los rurales me persiguen! [...] 
Y todo por matar a un hombre. Es que los jueces viven bien y no saben lo que 
son ellos […] 
La montaña brava lo amparó. Pero él tenía que llevarse a su hija y a su 
compañera (59-60). 
Los valores morales que se erigen desde la colonia no son los que gobiernan la vida de 
cholos y montuvios en el campo donde el código principal es la supervivencia. Este hecho no 
es comprendido por la sociedad blanco mestiza que enmarca todo acontecimiento en su forma 
de ver e interpretar la justicia: “Y la negra, la compañera pensaba: “Pero ¿para qué mató…? 
Mejor hubiera sido dejarlo… ¿Acaso ella no sabía defenderse…? ¡Pero er no era un cualquier 




La diversidad de percepción sobre el mundo y las diferencias de la vida cotidiana no 
son consideradas por el saber oficial; en consecuencia, la ley es ejecutada con todo el rigor, 
mucho más si el muerto es un blanco. Tras Leonardo están todos los rurales; en el cuento la 
montaña, a la que el acude como sitio seguro, no le protege. Después de librarse de un jaguar, 
no puede contra la serpiente: “Una equis rabo de hueso pequeñita saltó entre la hierba e 
incrustó sus colmillos en la pierna de Leonardo.” (62). Así la muerte castiga y libera a quien 
se ha rebelado contra un sistema opresor. La selva, que en un momento es el territorio de 
libertad, alejado de las leyes impuestas que someten, se convierte en la naturaleza salvaje. 
Esta imagen pertenece al imaginario de la modernidad occidental, de lo incivilizado. Es decir, 
estos personajes viven en la paradoja de la naturaleza como exclusión y como un territorio 
que los libera.    
Seguían conversando el abuelo y el nieto. 
- Agüelo ¿y es malo matar? 
El viejo chupó el cigarro. 
Clavó la mirada en los ojos del futuro sabanero y contestó: 
- ¡Quién sabe, mijo, quien sabe! 
El sol llegaba al cenit. No sé qué en su claridad reía y no sé qué en su claridad 
sollozaba.  
Mientras acariciaba el viejo al nieto entre dientes murmuraba: 
- ¡Quién sabe, mijo, quien sabe! (63). 
Con este diálogo termina el cuento. El abuelo, que representa la sabiduría y la experiencia de 
la comunidad, no tiene una representación binaria de la humanidad. Trata de comprender las 
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complejidades de la vida y sus pensamientos ponen en duda a las certezas, subvierte su 
significado y desde esa duda deja abiertas alternativas para plantear nuevos significados 
desde saberes otros. 
En el cuento se presenta la crítica a la violencia del poder que es una constante en Los 
que se van.  Los grupos armados, encargados del control social, fueron los instrumentos para 
imponer normas, educar y castigar a las comunidades contrarias a la ideología dominante. La 
huida de Leonardo expresa la resistencia al sistema, pero también la muerte y el fracaso de 
esa resistencia. En el Ecuador de principios del siglo veinte, el escenario de resistencia 
exponía la confrontación entre militares, paramilitares y grupos armados, algunos 
conformados por las bases sociales como las federaciones de trabajadores y los sindicatos. 
Cada uno de estos grupos justifica su acción, utilizando la ética y la moral y una 
interpretación propia de lo que debe ser la justicia. Ayala Mora afirma al respecto: “Esta 
confesionalidad política del ejército se acentúo en las primeras décadas del siglo XX. A la 
inexistencia de un Partido Liberal constituido, suplió la fuerza armada como eje articulador 
del liberalismo y árbitro del poder” (269). Entre los militares existió un brazo que ejerce el 
poder en el campo, llamados “los Rurales”. 
Los Rurales persiguen a Leonardo para castigarlo y someterlo a la autoridad; la 
ausencia del Estado en el campo da lugar a que este grupo se convierta en la institución que 
administra la ley. En nombre de esta visión afianzada en el poder y cuyos principios radican 
en mantener la hegemonía de las élites, los Rurales, como brazo armado, cuidan el orden 
imponiendo el miedo a cholos y montuvios.  Al ser acusado de haber matado a un hombre 
blanco, Leonardo se desplaza, es obligado a exiliarse y a huir para no ser atrapado.  Al inicio 
de la narración este personaje construye su nueva identidad: “Soy asesino…- ¡No! No soy un 
asesino…Hey matao porque a él le llegó la hora. ¡Nada más… ¡Yo soy un desgraciao!” (60). 
Al decir que es un desgraciado acepta sus acciones como parte de un destino pre-
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determinado, acepta la lógica de la violencia, es decir la lógica del poder. Conlleva una 
construcción simbólica del mal que le obliga a enfrentar la injusticia huyendo. El mató al 
blanco defendiendo “a su negra”, pero sabe que con los rurales no se puede enfrentar. Se 
transforma de victimario en víctima. No puede cambiar el sistema, pero demuestra que él es 
un subalternizado y no un subalterno con su capacidad de actuar y reaccionar.  
En el texto se hace alusión a la raza y posición social como forma de dominio. Puesto 
que Leonardo mató a un blanco por defender a su negra, el cuerpo de la mujer se convierte en 
un espacio de disputa interracial, comprobando que hay diferencias claras entre el blanco de 
la hacienda y el cholo del campo. En esta parte del relato se evidencia el concepto de cuerpo 
como propiedad privada. El marido por el compromiso de pareja y como era usual en la 
hacienda, propiedad del patrono como trabajadora o esposa de un trabajador. Frente a este 
contexto matar no convierte a Leonardo en un asesino, sino en un desgraciado. La conclusión 
final del abuelo adquiere mucho más significado. Desafía una moralidad impuesta desde 
concepciones de resistencia. Su reflexión es profunda y va más allá del significado del 
asesinato.  El ser desgraciado se torna parte de las construcciones simbólicas de resistencia y 
justicia propias que tienen que desarrollarse fuera del aparato estatal. Los excesos del poder 
provocan excesos o lo que se denomina justicia por mano propia en los grupos subyugados.  
Durante el desarrollo del cuento se observa como Leonardo huye enfrentándose a la 
naturaleza, dentro de un proceso degradante. Él, su compañera y su hija se quedan sin agua, 
sin alimento y poco a poco la montaña los va transformando en seres “salvajes”. Los que 
huyen son parte de la resistencia, originada por el rechazo a esquemas éticos y morales de los 
grupos de poder que dejan a los marginados indefensos. Leonardo sabe que los Rurales lo 
están buscando, conoce que no tiene posibilidad de justicia imparcial: “Es que los jueces 
viven bien y no saben lo que son ellos” (60). Para Leonardo el vivir bien de los jueces 
significa mucho más que la comodidad que brinda la riqueza; vivir bien representa manejar 
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un aparato simbólico y usarlo desde el poder del estado en contra de los del campo. Leonardo 
no se refiere a las casas y la ciudad, tampoco se refiere al progreso y al desarrollo del capital. 
El vivir bien es algo negado para aquellos que están obligados a huir debido a la injusticia. El 
vivir bien es manejar la ley desde el poder. 
Al final del cuento, el comentario del abuelo sobre si está bien matar expresa una 
forma diferente, alternativa de reflexionar sobre el bien y el mal; los modelos morales y 
éticos que se imponen desde el Estado y los grupos dominantes no son viables para los 
diferentes, para las comunidades subalternizadas. La violencia sistemática construida desde el 
poder ha creado dudas sobre la eficacia del Estado de derecho como proyecto modernizante. 
Que el cuento finalice con las palabras del abuelo también resulta importante ya que arrebata 
el final a un narrador omnisciente y el abuelo es el representante de saberes alternativos, de lo 
viejo, de lo que se va pero que deja plantado en su nieto una semilla que cuestiona la realidad 
creada en la hacienda.  
2.1.6 El Cholo que se castró 
En este cuento de Aguilera Malta, la crítica a las formas de construir la moral se 
mueve a través de la ruptura con la ética constituida por las élites de la sociedad de ese 
entonces. Se construye como una narración que, desde la violencia sexual y el asesinato, 
destruye lo establecido y genera la desintegración de los valores sociales. Esta transgresión 
estética (contraria a la construcción del relato en el romanticismo, por ejemplo) rompe con la 
ética formal propuesta por un modelo de nación moderna. En efecto, crea formas alternativas 
de percepción y promueve una nueva conciencia para comprender el mundo. Así lo 




Él era bueno. Ahora que se buscaba a sí mismo -sin saberlo- lo había 
conocido. Creía en Dios, en la Virgen, en todo lo santos… Creía que se iría al 
infierno… Claro… Así le había enseñao su padre… Y así había de ser.  
Pero había algo que lo había mandado. Que lo había obligado a ser malo. A 
volverse un tiburón del mar de la vida. A matar hombres y a fregar mujeres.  
Intentó rebelarse muchas veces. Pero todo fue en vano. Ese algo lo dominaba, 
lo poseía, lo arrastraba…  
Ah. Pero se vengaría…  
Se imaginó a esos cerdos que perdida su potencia viril, solo piensan en comer 
y dormir. 
-Ja, ja, ja…  
Se vengaría (79). 
La narración es enérgica y violenta en la argumentación y en el uso del lenguaje. Nicasio 
Yagual, protagonista del cuento, evalúa su vida por el número de mujeres violadas y de 
hombres asesinados por su machete. El “desgraciar” a las mujeres es fruto de siglos de 
aprendizaje de lo que debe ser un hombre para sobrevivir en el campo, el mismo que está 
obligado a demostrar violencia para ser temido y tomado en cuenta. 
 Los cuentos de Los que se van muestran la violencia en un espacio donde la vida 
cotidiana se presenta agresiva, destacando la presencia de lo salvaje, de lo considerado 
bárbaro como complemento de lo civilizado y, de esta forma, demuestran las contradicciones 
de lo humano. Al presentar al salvaje que vive sin Dios ni ley, se hace visible el saber moral 
del modelo de nación moderna que exhibe lo considerado bueno y malo como binario sin 
analizar las incoherencias del modelo que somete a los subalternizados a una violencia 
120 
 
simbólica y material. El civilizado tiene un espacio de existencia en la sociedad mientras que 
el marginado se lo invisibiliza, se lo desplaza. Por no tener derechos, es considerado salvaje 
sin más reflexión. 
Esta visión social crea dos tipos de realidades: la que se conforma con una familia 
nuclear que se ajusta a las normas sociales y los ajenos al sistema que deben ser adoctrinados 
por ser salvajes. Este pensamiento presenta la imagen del hombre civilizado y del bárbaro y 
sustenta la dominación patriarcal fundamentada en reglas y creencias establecidas por el 
Estado y la Iglesia que reproducen una idea errónea de lo que significa la masculinidad. 
Yagual es el engendro de lo que parió la colonialidad del saber-ser. 
Para adentrarse en este personaje y comprender su construcción de imaginarios y 
saberes es necesario reflexionar en las formas de educación que llevaron a la construcción de 
la masculinidad en la sociedad de la época. También hemos de ponderar cómo estas 
representaciones se adecúan a un determinado proyecto de nación. Walsh contribuye en esta 
comprensión al referirse a las pedagogías que se impusieron en lo que hoy es América como 
lo pedagógico más allá de un sistema educativo. Es decir, los efectos de lo pedagógico 
colonial determinan dinámicas de acción e interacción entre comunidades dominantes y 
dominadas. En este sentido se crean y recrean imaginarios de los habitantes, del espacio y del 
tiempo como formas de dominio. El espacio es lo rural donde el campo constituye el lugar de 
los salvajes como lo fue América, donde los seres carecen de moral y es necesario educarlos 
o aniquilarlos para lograr el objetivo de ser una nación. El proyecto hegemónico ve a la 
ciudad como lo civilizado. Por lo tanto, los seres rurales y subyugados no son parte legítima 
del Ecuador ya que son los excluidos, los que se van, o si se prefiere, los que no deben existir 




El tiempo fragmentado del texto de Aguilera Malta hace que Nicasio no viva de una 
forma cronológica. Este personaje se presenta como un ser de deseos que busca satisfacerlos 
a cualquier costo. Se observa una construcción de la insatisfacción sexual de este ser humano 
que representa la insatisfacción con la vida misma. El personaje, a diferencia de lo que se 
considera civilizado, transgrede todas las normas para obtener lo que quiere, como violar a la 
esposa blanca del patrón. Después de años, logra su propósito. Como se enuncia en la 
narración:  
Esperó… 
Días, meses, años… 
Pero al fin –una tarde-el patrón le dijo: 
-Nico acompaña a la señora; va para “Dos Revesas” (75) 
La estructura de la narración rompe con ideas cronológicas y anuncia un paso de 
tiempo perdurable. Pero se detiene en una tarde que puede ser cualquier tarde en cualquier 
año. Esto implica rupturas que omiten momentos de la vida del personaje. El tiempo para 
Nicasio se define en función de sus enfrentamientos violentos como el desgraciar. La 
violación a su patrona le obliga a huir a la montaña. Este acto no se enmarca dentro de un 
proceso de resistencia y venganza puesto que violar a las mujeres es la construcción de un 
hombre que vence a su propia desgracia y obtiene todo lo que desea asumiendo la etiqueta de 
salvaje.  
Al final de la narración, Nicasio reflexiona sobre el bien y el mal, sobre lo que 
aprendió a través de la iglesia y sabe que su destino es el infierno y termina castrándose, en 
una especie de suicidio, lo que ocasiona su muerte: “Pensó. Él era bueno. Ahora que se 
buscaba a sí mismo –sin saberlo- lo había conocido. Creía en Dios, en la Virgen, en todos los 
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santos” (79). Esta reflexión de Nicasio se presenta cuando enfrenta a La Peralta, personaje 
femenino que personifica a la mujer fuerte del campo, imagen contraria a la construcción del 
imaginario de la mujer en ese tiempo. La Peralta representa la rebeldía, lo descolonizado, ya 
que no obedece a las convenciones sociales, no reconoce al mundo gobernado por los 
hombres: “De por arriba. Nacida ríos adentro. Extraña. Brava. Dominadora. Riéndose de 
mujeres y de hombres” (76). La Peralta se construye desde un proyecto de identidad 
diferente, es dueña de su cuerpo. Su risa implica rechazo, burla y se aleja de la imagen de 
hombres y mujeres que reproducen lo que espera la sociedad. La Peralta personifica a una 
mujer diversa, capaz de usar el machete y enfrentarse a quien intente agredirla.  “Que diz que 
manejaba el fierro como naide. Que diz que se había comido a varios. A varios de po arriba” 
(77).  
La representación del machete (el fierro) complementa a los saberes y los seres desde 
lo plural; este elemento cargado de simbolismo crea en el relato la figura del dominio y la 
violencia. Nicasio gana el duelo de machetes con La Peralta y a pesar de que ella insiste en 
entregar su cuerpo, él lo rechaza. La transformación de Nicasio se manifiesta al entender a la 
mujer como a una igual dentro de las diferencias. La castración, al final del cuento sugiere un 
acto de resistencia si se considera que Nicasio reacciona contra lo impuesto al afirmar que 
algo le había mandado a ser malo: “A volverse un tiburón del mar de la vida. A matar 
hombres y a fregar mujeres” (79).  
El machete que representó su fuerza se vuelve el arma que quita su virilidad y le hace 
perder la vida. Nicasio se de-coloniza al utilizar el machete que violenta y asesina, para hacer 
justicia con su propia mano. No es la justicia de la norma social, sino la justicia al confirmar 
que no es el mismo, que algo le volvió un tiburón contra la vida. Los personajes del cuento 
incorporan lo que Walsh afirma como “las prácticas que abren caminos y condiciones 
radicalmente 'otros' de pensamiento, re- e in-surgimiento, levantamiento y edificación, 
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prácticas entendidas pedagógicamente —prácticas como pedagogías— que, a la vez, hacen 
cuestionar y desafiar la razón única de la modernidad occidental y el poder colonial aún 
presente, desenganchándose de ella” (28). La trama del cuento resalta la intencionalidad de 
los autores de hacer visible una realidad diversa, otra, que para ellos apunta a una posible 
alternativa de pensamiento.  
Al exponer la realidad en Los que se van, no solamente se denuncia la inequidad y se 
manifiesta la inconformidad con una forma de vida que desconoce y menosprecia al 
diferente, sino que se expone la incapacidad de un proyecto hegemónico de nación de hacer 
posible el bienestar ofrecido. Por otro lado, el lenguaje utilizado para narrar los cuentos va 
más allá del propósito de desnudar a un sistema injusto que se sostiene en lo colonial y feudal 
y que pretende construir un modelo de nación moderna; a partir de la dureza de la expresión 
rompe con una estética formal de encubrimiento.   
En el cuento de Aguilera Malta, al igual que en otros de Los que se van, se puede 
destacar la sexualidad como tema principal. El análisis de esta temática en los años 30 del 
siglo pasado constituyó el rompimiento de esquemas sociales. En el proceso de tomar 
conciencia de la propuesta del texto de visibilizar una realidad de conflicto a partir de la 
ficción, se presenta una propuesta de diferente apreciación de los valores morales. La 
literatura y en especial la propuesta literaria de Los que se van no busca ilustrar, educar; por 
el contrario, tiene la intencionalidad de quebrantar el silencio y el ocultamiento que existen 
alrededor de los actos que se exponen en torno a los temas sexuales. 
En Los que se van se ha puesto de manifiesto el pensamiento social de vanguardia de 
los autores al traer a discusión el tema de la sexualidad que la sociedad de la época prefería 
ocultar. Reflexionar, criticar y exponer otras sensibilidades representó la mejor manera de 
cuestionar una ética que encubre la realidad social y una estética que maneja el lenguaje del 
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disimulo.  Los relatos del libro, sin lugar a duda, potencializan visiones alternativas que se 
relacionan con construcciones simbólicas diferentes que producen múltiples percepciones 
sobre un mismo hecho de la realidad. Esta configuración de percepciones desiguales 
visibiliza la presencia de la diversidad cultural en Ecuador y América. Esta diversidad no ha 
podido ser rechazada, aunque sí excluida por parte del proceso hegemónico y homogenizador 
del proyecto moderno en el Ecuador. No estará demás insistir que esta misma diversidad 
también se presenta en la idea del cuerpo y lo que genera placer. El amor se de-construye 
desde otras perspectivas y es fundamental entender que los personajes perciben su entorno y 
su convivencia desde una manera alternativa. El amor y lo sexual en el arte producen un 
extrañamiento en los lectores de esa época que no comprendían, ya que este tema era vedado.  
2.2 La ruptura del saber económico  
 
Si en la modernidad, la moral es una construcción social y cultural que promueve una 
única visión, el poder económico, afianzado en el dinero, es la herramienta perfecta para 
ejercer control social y consolidar el proceso de homogenización. El poder económico 
consolida a las élites establecidas y afianzadas sobre diferencias raciales, sociales y culturales 
a través de procesos que se iniciaron en la colonia y se mantuvieron en la construcción de la 
república y han permanecido como base de la nación moderna.  Al respecto, Ayala Mora 
afirma:    
Las instituciones financieras de Guayaquil no solamente concentraban mayor 
capital que el resto de las actividades económicas, sino que en ellas confluían 
todos esos intereses. Los bancos orquestaban los grupos y fracciones que 
formaban la oligarquía costeña. Al mismo tiempo, era el campo en donde se 
expresaban sus contradicciones y conflictos. Vale decir pues, que eran el eje 
de una burguesía local que, surgida a partir de la acumulación de la renta 
125 
 
cacaotera, se había constituido y definido como clase diferenciada, aunque 
estrechamente vinculada a la clase terrateniente  (60). 
La construcción del imaginario de poder a través del capital se concreta en el Ecuador 
durante el liberalismo. La fabricación de una moneda única y la fuerza que adquiere la 
bancocracia dictaminará el camino que seguirá el proyecto de nación moderna/hegemónica 
del Ecuador durante el siglo XX. 
Clark, refiriéndose al período liberal de 1912 a 1916 puntualiza: “This period saw the 
establishment of an implicit agreement between coastal and highland elites, known as the 
oligarchic pact” (33). El dinero, dentro del imaginario social, tiene características especiales y 
es considerado incluyente porque existe el ideal de que todos pueden acceder al capital. Pero, 
al mismo tiempo, es excluyente porque ese capital se concentra en pocas manos.  
La moneda se construye como un símbolo de la nación. En las monedas se recuperan 
figuras de la independencia e incluso de las comunidades originarias. Se trata de mostrar una 
nación que se une desde el mestizaje a través de la imagen. Sin embargo, el mismo elemento 
determina que esos conceptos homogenicen e invisibilicen a las comunidades 
subalternizadas. El saber económico implica una nueva forma de dominio anclado en la 
creación de necesidades y la imposición de una forma de vida que violenta la cosmovisión de 
los pueblos originarios excluidos. 
Es por eso que en Los que se van el dinero se de-construye desde lo estético, no 
únicamente como una crítica social ni de poder de clase, sino como una forma de quebrantar 
los conceptos coloniales, feudales y modernos. De igual manera, busca subvertir sus 
significados y crear alternativas que rompan con el proyecto hegemónico desde el arte y la 
resistencia. En los cuentos el dinero deja de ser el eje del desarrollo y pasa a constituirse en el 
eje de la corrupción.  
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Franz Fanon ha constatado “Existe, pues, una complicidad objetiva del capitalismo 
con las fuerzas violentas que brotan en el territorio colonial.  Además, el colonizado no está 
solo frente al opresor.  Existe, por supuesto, la ayuda política y diplomática de los países y 
pueblos progresistas.  Pero, sobre todo, está la competencia, la guerra despiadada a que se 
entregan los grupos financieros” (32). En esta “guerra” que menciona Fanon, existe una toma 
de conciencia y un cuestionamiento a la idea de progreso y desarrollo como conceptos que 
forjan el bienestar.  
En Los que se van el saber del capital se enfrenta a una humanidad en crisis que pone 
de relieve los horrores del sistema y que al mismo tiempo busca resistir. Este fenómeno se 
destaca especialmente en los cuentos que se analizarán a continuación: “El cholo que odio la 
plata”, “El cholo de la atacosa”, “El Tabacaso”, “Los madereros” y “El Tren”. 
2.2.1 El cholo que odió la plata 
Demetrio Aguilera Malta propone en “El cholo que odió la plata” la transformación 
grotesca e incluso monstruosa del cholo Banchón cuando gana dinero, en el momento que 
gana dinero. El título en sí ya presenta un proceso de deconstrucción conceptual de la idea de 
dinero. La plata pierde su significado como metal precioso y pasa a ser un sinónimo del papel 
moneda. Esta transformación no es casual ya que el metal fue parte de la materia prima con la 
que se fabricaban las monedas durante la colonia. Pero la plata en la región de los Andes 
tiene un significado mucho más profundo. El metal encierra todo un simbolismo de dominio, 
esclavitud y exterminio. Aunque mencionar las minas y los excesos españoles en lo que ahora 
es Bolivia y Perú parezca esa referencia es fundamental para entender el texto de Aguilera 
Malta como un todo que se encuentra en una constante relación con la historia, lo social, la 
política, lo económico y lo cultural.  
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Por otra parte, es interesante reflexionar sobre la palabra odio en relación a un objeto. 
Este sentimiento se construye desde la cosmovisión de un ser humano y es un proceso que 
nace a partir de sensibilidades basadas en saberes culturales. El odio conlleva desprecio y se 
genera de acuerdo a un sistema complejo de valores en el que se manifiestan conocimientos 
contradictorios que, a su vez, están en convivencia con el espacio, la cultura y las 
imposiciones. En el cuento, el odio se instituye desde conocimientos culturales y acciones 
sociales violentas que han provocado resistencia ante imposiciones de una forma de vida. El 
significado de la palabra rompe con los esquemas de odio como algo negativo y contrario al 
amor y se establece como algo alternativo, lo que permite la construcción de valores otros y 
complementarios. Esta re-valoración contribuye a una toma de conciencia que cuestiona a la 
modernidad y a la economía capitalista y al proyecto de creación de la nación moderna. Las 
ideas de odio y rechazo en el cuento se desplazan en momentos:  
… -Sabes vos Banchón? 
-Qué don Guayamabe? 
-Los blancos son unos desgraciaos 
-De verdá… 
…Lo que me calienta es que todito se lo llevan los blancos (17). 
Con respecto al tema racial, Maldonado Torres recuerda: 
One of the reasons to focus on the nexus of race, modernity, and colonialism is 
that in the last several centuries, colonial enterprises have typically included a 
modernizing or civilizing impetus of some kind, combined with ideas of racial 
difference. Modern colonialism also led to genocides, massive racial slavery 
(linked to the need for work in the colonies), and multiple forms of segregation 
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between “natives,” slaves, settlers, and creoles. Colonialism was by no means 
the only, but arguably the principal form in which western modernity spread 
through the world (695). 
En el caso del texto, la idea racial se construye desde una concepción económica colonial, la 
misma que visibiliza el proceso violento de expropiación que sufren los cholos. Al ser 
despojados de sus bienes por una raza dominante son obligados a desplazarse de su tierra y a 
trabajarla en beneficio de los usurpadores. Pero no solo son despojados de posesiones 
materiales, los opresores también violan a mujeres e imponen una cosmovisión diferente, 
utilizando la violencia física y simbólica. 
Aguilera Malta reconstruye la historia del poder en América a partir de la voz de los 
sometidos, expresada en el relato y transforma el odio en un concepto válido para entender la 
resistencia al mestizaje blanco y a la homogenización. Aníbal Quijano en su artículo, 
“Coloniality and Modernity/Rationality” (2007), sostiene que a partir de la conquista se 
implementa un nuevo orden en el mundo (Coloniality 168). Ante esas nuevas construcciones, 
Aguilera Malta genera alternativas del significado de odio en el texto para abrir caminos 
múltiples y diferentes de concepción de vida y del espacio de vida con la idea de perturbar el 
orden establecido. 
Las significaciones entran en disputa cuando Banchón asume el comportamiento de 
blanco del dominador, del dueño del dinero. Para comprender ese mundo económico abre una 
cantina como negocio “envenenando a su propia gente” (17). Al obtener dinero, Banchón 
replica todas las tácticas de sometimiento: viola a la hija de su amigo y le despoja de sus 
tierras. Para enmendar su comportamiento le entrega la cantidad de 20 sucres23. Por su parte, 
                                                          
23 Antigua moneda ecuatoriana. Su nombre se debe al prócer de la independencia Antonio José de Sucre. 
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Guayamabe, el compadre y mejor amigo de Bachón, no entra al mundo de los blancos y 
concibe su entorno bajo parámetros distintos que son producto de saberes comunitarios. 
Meditó. 
No eran malos los blancos. No eran malos los cholos. Él lo había visto: 
Banchón. Su compadre Banchón, lo bía ayudado antes. Se bía portai como 
naide con él… 
Pero… 
La plata. ¡La mardita plata! […] (18) 
Guayamabe no encaja en la sociedad del dinero, mientras que Banchón entra en el 
imaginario del emprendedor, en la comprensión de ese saber económico.  Banchón, con el 
dinero adquiere posición, se adentra en el pensamiento de la modernidad que valora al que 
produce sin pensar si la forma es la adecuada. Deja de ser pobre, aunque sigue siendo un 
cholo al que se reconoce por el éxito. El odio se transforma; Banchón ahora desprecia a sus 
orígenes, rechaza a su compadre Guayamabe quien percibe esta realidad y construye una 
nueva significación en torno al odio: “No eran malos los blancos. No eran malos los 
cholos…La plata. La mardita plata!” (18). La deconstrucción de la palabra odio genera varios 
significados ya que encierra la historia de los personajes y los humaniza, los vuelve “reales”. 
El significado del dinero es refutado y se convierte en un elemento que corrompe. 
Aguilera Malta describe en el cuento esta re-significación: “¡La mardita plata! Se le enroscó 
en el corazón, tal que una equis rabo de hueso…” (18).  La construcción estética a través de 
romper significados para generar nuevos lleva a la reflexión de saberes alternativos que 
resisten al conocimiento del progreso y el bienestar que tienen como fuente el capital que 
deshumaniza. Esos saberes nuevos llevan una carga simbólica cultural de lo que ha 
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significado el dinero en la vida de pueblos originarios y subordinados. Para las comunidades 
no ha sido un fin el dinero puesto que su economía se ha sostenido en acciones de solidaridad 
cruzadas por el trueque o en el intercambio de productos y/o servicios. 
Al final Guayamabe termina por incendiar los bienes de Banchón y es llevado a 
Guayaquil para ser juzgado: “ante un poco de gente que le hablaba de cosas que no entendía -
le pidieron que se explicara y balbuceó - La plata desgracia a los hombres…” (18). Esta frase 
final es concluyente. El dinero y las posesiones no hacen mejor a las personas, sino que las 
cambia y las vuelve seres desconocidos, codiciosos y ajenos a los suyos, como en el cuento se 
comprueba.  Esta de-construcción del significado del dinero genera visiones alternativas al 
progreso y desarrollo, contradiciendo el saber económico que se instaura desde la 
modernidad y desde el proyecto de nación que se fundamenta en el capital y que transforma 
todo en mercancía. El capital es re-significado al ser negada su importancia primigenia para 
la vida. 
En “El cholo que odió la plata” la narración se centra en la descripción de los 
sentimientos de los protagonistas y relata una forma de percibir el mundo en el campo. La 
representación del escenario en que se desarrolla la conversación inicial, trae a la mente la 
visión de la naturaleza: “Hablaban sobre un mangle gateado, que clavaba cientos de raíces en 
el lodo prieto de la orilla” (17). La descripción de la naturaleza es fundamental ya que no es 
enemiga, sino que implica cultura, forma de ser y creencias.  El discurso del cuento no busca 
una enseñanza moral sobre lo malo de la codicia, tampoco es un discurso político e 
ideológico, aunque alude a formas de organización de la vida desde una estructura ideológica 
– política; se convierte en una propuesta estética que subvierte conceptos y los re-significa 
para entender a la nación desde saberes alternativos. Esta propuesta se repite en los cuentos 
de Los que se van y sale de la comprensión convencional de los significados. Aguilera Malta 
es el que mejor construye las narraciones. Los saltos de tiempo se complementan con 
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acciones de violencia; cada escena tiene su impacto por sí sola. En sí las narraciones se 
podrían de-construir en fragmentos dispersos que, sin necesidad de un orden establecido 
pueden contar la historia. En Los que se van existen un sinfín de momentos que explican 
realidades infinitas de seres humanos que son expulsados de imaginarios nacionales y que 
fueron invisibilizados.  
2.2.2 El Cholo de la Atacosa 
El saber económico de la modernidad afianza su lógica de dominio en la creación de 
identidades sociales. En “El cholo de la Atacosa” de Aguilera Malta, la identidad se 
cuestiona. Nemesio es un cholo que se enamora de una prostituta conocida como La Atacosa 
y al enamorarse quiere ser otro para ofrecerle bienes materiales para conseguirla solo para él: 
“-Querés ser mía negra? Mia, solo mía. Querés? Tengo una barsa i una 
balandra. So juerte pa las mujeres i pa los hombres. No te fartará nada…-Sé 
mia negra. Si queres vivir en la ciudad yo vendré. A trabajar como un burro pa 
vos.” (22). La Atacosa se niega; no quiere pertenecer a nadie, y tampoco le 
conviene para su forma de vida. Así lo descubre cuando escucha: “¿Sabés vos 
Nemesio? Hemoj ejtao e suerte. Er martes andábamos por er Guayas como 
diez echándonos unos tragos. Alguien dijo que ér conocía a una mujer que 
servía pa todos…” (23) 
Cuando Nemesio afirma su deseo de querer ser dueño de la Atacosa, asume la 
posición habitual en una relación con una mujer en la época, la de propiedad. El rechazo de la 
mujer, que no se mira como un objeto de pertenencia, provoca en él más urgencia de tenerla. 
Para convencerla, el cholo se apropia de la lógica y el saber del capital y ofrece el trabajo 
como una forma de recompensa. Con el trabajo como opción de obtener dinero para la 
Atacosa, surge en él la idea de entregar dinero a cambio de tener derecho sobre su vida.  
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Nemesio asume este tipo de relación como un proceso normal entre seres humanos y 
no concibe la negación o el rechazo. Su indignación es mayor cuando admite la condición de 
prostituta de la Atacosa: “Sé que no valés pa que te quiera naide. ¡Más que perra! Quédate 
con tus carnes que queman” (23). La concepción de pertenencia y de valor que se le da al 
cuerpo en el relato se relaciona con una noción de propiedad que no tiene que ver 
exclusivamente con el pensamiento sobre el amor y con que éste no sea correspondido. En 
esa noción de propiedad se halla presente la idea de yo te doy y tú me das que se relaciona 
con el comercio y el dinero. 
Para entender el enfrentamiento que existe en el uso de estos conceptos de propiedad, 
objeto y mercancía es fundamental reflexionar en el cuerpo de la mujer como un territorio de 
posesión masculina legalizado por el patriarcado de la sociedad. La mujer, como el 
campesino o las comunidades originarias que trabajan en la hacienda y su espacio de vida, 
sufre un proceso de apropiación y se convierte en mercancía. Sobre este tema Quijano afirma: 
In fact, if we observe the main lines of exploitation and social domination on a 
global scale, the main lines of world power today, and the distribution of 
Cultural Studies resources and work among the world population, it is very 
clear that the large majority of the exploited, the dominated, the discriminated 
against, are precisely the members of the ‘races’, ‘ethnics’, or ‘nations’ into 
which the colonized populations, were categorized in the formative process of 
that world power, from the conquest of America and onward (Coloniality 168-
169). 
A partir de esos cambios, el cuerpo de la mujer entra en la lógica del mercado y el capital que 
se fundamenta en relaciones desiguales. En la modernidad la tierra deja de ser espacio de vida 
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y se transforma en propiedad productiva. Esto implica que sus habitantes pasen por procesos 
de desarraigo y de aniquilación de sus saberes culturales y económicos.  
Nemesio, al ser producto de una lógica colonial sustentada en el mercado y en el 
capital, trata de conseguir el cuerpo de La Atacosa que se vuelve su objetivo, y que quiere 
obtenerlo a un costo. Cuando es rechazado, su alternativa es el suicidio: “Y como estaba el 
agua tan cerca… Que saltó de la borda i se tiró al mar… Tar que canción…” (23). Su salto al 
mar al final del cuento implica derrota y la imposibilidad de comprender el rechazo cuando 
cumplía como hombre y con el dinero: “Fue a verla cien veces-quizá más. A las balandras. A 
las canoas. A las islas…” (22) 
La Atacosa se mueve en una paradoja. Acepta ser parte de ese mundo mercantilista 
ofreciendo su cuerpo como mercancía, pero se resiste a la lógica de pertenecer a un solo 
hombre, como mandan las buenas costumbres. Por el contrario, el hombre le pertenece a ella, 
según indica el título del cuento.  La resistencia viene de adentro pues ser prostituta es su 
decisión. Encuentra en este oficio una forma alternativa de libertad ante una sociedad 
construida y constituida desde lo masculino. En la respuesta a Nemesio, cuando es atacada 
verbalmente por negarse a ir con él, se percibe su convicción: “- ¿I qué? ¿Cres vos que me 
haces fiero? Si así es mejor. Si así debiéramos ser toditas las mujeres…” (23). El ser de la 
Atacosa construye un saber alternativo al dinero y a la idea de lo económico como 
construcción de identidad. Ser prostituta no es solamente una forma de sobrevivir, sino que el 
personaje re-significa la idea de la prostitución y la construye desde una creación del ser 
femenino, del ser mujer, de resistir y rebelarse, de alterar el orden patriarcal. De esta manera, 
la prostitución se de-construye en el texto. Rompe la carga que le juzga bajo parámetros 
morales y culturales y adquiere un nuevo significado basado en la libertad de elección de 
decisiones de la mujer. Al romper la lógica del capital que enmarca a la prostitución como un 
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servicio de intercambio de sexo y placer por dinero, se vuelve relevante el pensamiento de 
saberes diversos ya que el dinero no define al ser humano.  
2.2.3 El Tabacazo 
Los argumentos de los relatos de Los que se van salen de enfoques tradicionales y, 
además, exponen lo que acontece fuera de la ciudad y evidencian la desatención del Estado, 
cuestionan los imaginarios instaurados desde el poder. El análisis de los cuentos pone de 
manifiesto que existen otras formas de interpretar la realidad que se convierten en alternativas 
al pensamiento de Occidente. Estas otras formas son los personajes, sus decisiones y la 
violencia que existen en el constante enfrentamiento de comunidades subalternizadas con la 
propuesta de modernidad. Lo alternativo se encuentra en todas las formas que se encuentran 
para responder a esa violencia. Desde un gallinazo muerto junto al cadáver de su amigo en el 
“Guaraguao”, hasta una mujer que prefiere ser prostituta a ser posesión de un solo hombre. 
En el caso del tabacazo, lo alternativo se encuentra en el personaje Manuela, y el uso de 
conocimientos alternativos de la naturaleza para curar enfermedades o matar.    
En “El Tabacazo” de Joaquín Gallegos Lara, la narración trastoca formas de ser 
social. Manuela, la protagonista es una mujer abandonada y con una hija que toma las riendas 
de su vida y se libera de la tutela de los hombres. 
-Icen que Mateo ha regresado ar pueblo […] 
Se lo contaban talvez malignamente. Pa vesle la cara… 
-¿Y a tú qué te parece, Manuela? 




 Manuela hace tiempo había tomado conciencia de su situación. El personaje cuestiona el 
saber económico patriarcal y transgrede los modelos provocando una ruptura con la imagen 
de la mujer que necesita un hombre para sobrevivir y genera alternativas al pensamiento 
formal que entienden al hombre y a la mujer en un único rol social. Estas alternativas abren la 
búsqueda de otro espacio dentro de la comunidad.  
Después de un encuentro con el amante, le exige decisiones: 
-Mateo vos vas a sejme franco… ¿Piensas vos vorver conmigo? […] 
-Anda, contesta… ¿Erej el mesmo di antes? ¿Me quieres tuavía como me lo 
juraste? ¿Le darás argo a tu hijita? Masque ella no necesita con er favor de 
Dios, pero siempre er cariño er padre […] 
I bruscamente lo supo […] 
llegó, con la blanca que trujo der Guaya […] (47) 
Al enterarse del nuevo engaño, Manuela siente furia y desprecio y reflexiona sobre la 
condición del ser hombre y la astucia para deshonrar y burlarse de las mujeres. Comenta con 
su amiga: “¡Se sabe burlar de las mujeres! ¡Se ha reído e muchísimas pobres! ¡A cuenta e 
güen mozo! [...] Yo era una muchacha inocentona, cándida. Y era niña. ¡Er me perdió!” (48). 
Por esa razón Manuela busca a una bruja, lo que es usual en el pueblo, la bruja le prepara dos 
brebajes uno para que vuelva y otro para hacerle daño (49). En el pensamiento de Manuela no 
está la necesidad económica ni del amor del hombre, sino la rebeldía por esa forma injusta de 
actuar. Le da a beber el tabacazo que le causa daño a Mateo y le provoca la muerte.   
Manuela, la protagonista de “El Tabacazo” se diferencia de los personajes femeninos 
románticos. Al contrario de la visión de debilidad de la femineidad, ella proyecta la imagen 
de mujer valiente y luchadora que afronta sus errores y su vida. Es así que logra 
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independencia económica, primero vendiendo ropa en el pueblo y, luego, se pone el negocio 
de la chichería24y sobrevive con su hija y su madre con dignidad. El personaje de Manuela se 
de-construye; de mujer rechazada y víctima se convierte en la que impulsa la vida y el 
negocio, en una mujer que puede obtener dinero con su trabajo, igual que hacen los hombres. 
Mateo, por su parte, se sujeta a la idea que sustenta el imaginario de progreso: bajo la 
creencia de que quien se junta con una mujer blanca, tendrá un mejor futuro económico 
dentro de la sociedad. Por eso busca escalar socialmente, no solo por el hecho de ser el 
hombre que trabajó en la ciudad, sino por convivir con una mujer cuyas características físicas 
son diferentes a las de su entorno. En este sentido se produce una negación de sí mismo. Esta 
visión forma parte de un proceso de exclusión y construcción de los grupos subalternizados 
en la que la condición de ser blanco supone superioridad.  
En referencia a estos procesos de categorización de las comunidades que tienen un 
tinte racista, Norman Whitten estudioso del Ecuador afirma: “Uno supera su herencia 
sanguínea a través de un blanqueamiento en sentido cultural” (59). Esta reflexión está 
relacionada con el pensamiento de que desde el grupo de poder se crea la idea de superioridad 
alineada a unas características físicas determinadas. El proyecto de mestizaje y 
homogenización de la sociedad conlleva estos criterios. En este sentido, Quijano afirma: 
“Coloniality of power was conceived together with America and Western Europe, and with 
the social category of ‘race’ as the key element of the social classification of colonized and 
colonizers” (Coloniality 171). Los mestizos se blanquean y buscan que esas características 
sean unificadoras; el progreso y el saber económico se edifican en torno a la mirada del 
blanco-mestizo educado que trabaja en la ciudad. Esa imagen y construcción simbólica se 
impone en la sociedad y se vuelve la aspiración nacional para justificar el poder económico 
                                                          




de unos sobre otros. En el relato, Mateo se blanquea a través de la relación con una mujer 
para ser parte del imaginario de la nación moderna.  
Puesto que Manuela se siente excluida y traicionada, busca justicia. En esa búsqueda 
acude a creencias y saberes otros empleados ancestralmente, los mismos que son rechazados 
por la modernidad aduciendo que van en contra de los conceptos de civilización y progreso. 
A partir de una cosmovisión diversa, Manuela recurre al tabacazo, el brebaje preparado para 
hacer daño y vengarse del traicionero. Mateo en su agonía acusa a Manuela con estas 
palabras: “-¿Y vos quién eres? ¿Voj eres la Manuela? ¡Aja perra, anda a la ñoña! Yo toi 
espechao e mujeres…Pero no puedo ser maricón…” (50).  El no ser “maricón” es la 
justificación de su traición.  
La narración muestra la incoherencia y confusión para entender lo masculino. La 
realidad violenta lleva a respuestas violentas que se expresan en las relaciones sociales de una 
sociedad promovida dentro de los arbitrios de la nación moderna. Manuela visibiliza y critica 
al poder hegemónico que la excluye del imaginario y que prescinde de su otredad.  En “El 
Tabacazo”, Manuela no representa únicamente la venganza de la mujer rechazada, sino que 
ella muestra otro camino que es la reivindicación de las mujeres. En la historia ella reprocha 
el comportamiento del hombre que “se sabe burlar de las mujeres”.  
El sistema económico de la modernidad genera un conocimiento económico y, dentro 
de ese esquema, se generan formas de comportamiento que van construyendo prototipos que 
definen a hombres y mujeres y sus formas de relacionarse y actuar llegando, inclusive a 
determinar el trabajo que deben realizar. Townsend señala: “Men and women who sold their 
services or their knowledge, rather than practicing a craft, were quite limited in their options. 
The legal profession was reserved for sons of the highest families, and the clergy did not 
welcome many children of the middling sorts” (142).  
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En la narración este conocimiento económico hegemónico no define el pensamiento 
de Manuela. A diferencia de Mateo, ella no se construye desde un sentir homogéneo, sino 
desde su cosmovisión de mujer de campo unida a tradiciones y sensibilidades propias. Mateo, 
en contraste, es alienado por la ciudad y busca identificarse bajo el esquema del tener y 
parecer. Manuela encuentra que el Mateo convertido por la ciudad ya no tiene cabida en el 
pueblo. La muerte es circunstancial, pero la venganza mediante un brebaje convierte la 
traición a una mujer en una traición a sus raíces que se paga con una muerte violenta en 
medio del pueblo.  
2.2.4 Los madereros 
En el cuento de Joaquín Gallegos Lara los madereros son los personajes marginales, 
olvidados por el Estado. Sobre ellos recaen estereotipos generados a partir de una falsa 
identidad, derivada de una educación y un saber formal que conforman un imaginario 
ilusorio, ajeno a su realidad agreste:  
Eran las doce. El calor llenaba la montaña de madera de un gran silencio. 
Pasaron los últimos loros hacia el oeste: 
-Guerre… Guerre… 
No había una nube en el azul. El río correntoso no reflejaba el cielo. Se veía 
blanco i estriado por el andar del agua. 
Los madereros callaron chupando sus cigarros. Tan grande era el silencio a 
ratos que solo se oía el garraspear de sus uñas en la piel rascándose  (51). 
Gallegos Lara se adentra en el imaginario de esta comunidad trabajadora al recuperar sus 
conocimientos que pone en diálogo con su entorno. Construye un espacio alternativo y lo 
hace evidente. El cuento, desde sus inicios, no se centra en la actividad productiva de ser 
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maderero. Más bien indaga sobre su relación con el entorno y la creación de este espacio. El 
narrador describe una naturaleza salvaje llena de vida que dentro de una relación violenta se 
complementa con los personajes.  
La complementariedad se vincula con la coexistencia con el espacio de vida donde 
interactúan seres que disputan ese entorno natural: 
-Oite Liberato… 
-¿Qué? 
-¿Vos viste la marca er tigre? 
-La he visto, Caslo… ¿Y vos? 
-Yo también… ¡Er tigre ese es malo! 
-Y ya todos se han fijao en que me pisa la güeya (51-52). 
Dentro de la descripción se presenta al tigre como personaje principal del texto. Son 
protagonistas también: loros, cangrejos, murciélagos, monos, guanchinche, gavilanes, ríos, 
caracoles, bueyes, árboles y la misma montaña. La naturaleza no solo configura un paisaje 
pintado por comparaciones y metáforas, sino que se convierte en un protagonista que coexiste 
dentro y fuera de la cultura, la cosmovisión y las leyendas de los madereros. El entorno 
natural genera una coexistencia simbólica y física que se interrelaciona, no como elementos 
antagónicos, sino como formas complementarias propias de relaciones ancestrales.  
Gallegos Lara va más allá de la simple elaboración de un cuento que describe al 
hombre frente a la naturaleza. En el texto re-significa el espacio y lo de-construye en una 
comprensión de espacio de vida y no como enemiga o como lugar de producción y 
generación de recursos. Esta aseveración se sustenta en la relación que se crea entre los 
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hombres y la naturaleza, especialmente en la vinculación de la cotidianidad de los madereros 
con el tigre como figura central del cuento. En las leyendas y creencias populares se 
fundamenta el relato. Entre ellas las que se refieren a que, si el tigre pisa la huella de un 
hombre, se lo lleva: “-Tabamos barquiando mangle…Pa abajo. Onde los cholos, Teníamos 
una ramadita arta. Er nunca quiso dormir abajo. Y er tigre le empezó a poner la pata en la 
pisada. ¡Dende ahí le cogió un miedo! ...” (53); o que si se le da de fumar al murciélago viene 
la desgracia: 
¿Vieron? ¿Vieron? Er murciélago se jumó mi pucho e cigarro y er tigre er 
pucho e mi lanza…Jué a ér quien le gritó la viuda er tamarindo y yo quien le 
piso la güeya…Ja, ja,ja,ja.”… 
Se sentía alegre tras el susto pasado. 
-Y sepan cará, que yo no creo en brujerías ni abusiones. ¡Ahí ta! 
Benavide decía a uno de sus compañeros junto a las balsas ya preparadas y 
viendo reir al hombre: 
-Ejte ej un montuvio der tiempo pasao… (57) 
Liberato, personaje principal del cuento, intenta romper esas creencias que producen 
miedo y zozobra en la vida del campo. A pesar de que el tigre le pisó su huella y le dio de 
fumar al murciélago, se enfrenta al temido animal ya que “Lo consideraba como a un 
hombre. Como a un hombre odiado” (56). En el enfrentamiento mata al animal y lo lleva al 
frente de la comunidad. En la escena final se demuestra que Liberato no pelea contra la 
naturaleza, sino que combate los mitos de la comunidad cuando afirma que no cree en 
brujería. Sin embargo, y aunque aparece como contradictorio, al enfrentarse al tigre como a 
un hombre hace que la leyenda sea cierta.  
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La actuación de Liberato lleva a la producción de una nueva leyenda, la del héroe que 
logró derrotar no solo al tigre, sino a todo lo que representa dentro de la cultura y la 
cosmovisión de los madereros. Pero como se afirma al final del cuento, Liberato no es un 
héroe moderno sino un héroe del pasado identificado como un montuvio, como un ser que es 
parte de un pueblo con tradiciones. Ese montuvio con su propia realidad, entorno y creencias 
es el que se presenta dentro del cuento de Gallegos Lara. Liberato, el maderero, no tiene 
cabida dentro de un sistema productivo capitalista; su trabajo no es valorado como tal, es una 
pieza apenas importante para sacar la madera que es de donde se consigue el dinero. Liberato 
tampoco es visto como un héroe; los héroes son los que tienen dinero y han hecho su fortuna 
arriesgando su capital. Dichos héroes no son aquellos que arriesgan su vida en la montaña, ni 
los que construyen y destruyen mitos en territorios que no forman parte de esta visión de 
nación moderna. 
Gallegos Lara resalta la oralidad dentro de su cuento. Los diálogos demuestran fuerza 
en la descripción del entorno y en la expresión de los protagonistas, lo que permite visualizar 
esa naturaleza escondida en el campo del montuvio y su realidad conflictiva. La narración se 
centra en la expresión oral de la comunidad, en lo que se ha escuchado y jamás escrito; es 
decir, esa oralidad que no ha tenido cabida dentro de la Historia formal, y que solo tiene 
espacio en la ficción. En el cuento “Los madereros” se cuestiona la construcción de identidad 
que promueve la modernidad en torno a un oficio; la actividad económica productiva se 
relaciona con la madera no con el trabajo ni con la cosmovisión de los personajes. Al hacer 
visible la realidad de este grupo de montuvios, el relato expone el enfrentamiento de la 
humanidad con el capital que no considera a las personas o su realidad. Este abordaje origina 
formas alternativas de resistencia al proyecto hegemónico expresadas a partir de la ética 
cuando se hace visible a una colectividad silenciada y desde la estética al rescatar la oralidad 
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con una descripción detallada que expresa la belleza y el valor del entorno natural y su gente, 
lo que es un aporte a la literatura ecuatoriana y latinoamericana.  
En este contexto cabe la reflexión sobre las formas de entender la actividad humana. 
El accionar de cada persona dentro de una comunidad genera una identidad como en el 
ejemplo hombre-cazador mujer-recolectora. La modernidad realiza una re-significación de 
cada una de las actividades humanas. Los investigadores Rafael Quintero y Erika Silva en su 
reflexión sobre el proceso del surgimiento del movimiento obrero en el siglo XX expresan: 
“…la constitución de la clase obrera y el desarrollo de su conciencia política involucra un 
proceso más complejo que el clásico, también porque está permeada por elementos culturales, 
ideológicos y rituales utilizados por las clases dominantes como mecanismos de sujeción…” 
(315-316). Dentro de esos elementos ideológicos se presenta la deconstrucción de la 
actividad humana hasta transformarla en un conjunto de definiciones alrededor de cada 
profesión; esta deconstrucción genera identidades diversas cruzadas por la educación, lo que 
desemboca en un orden de clases dentro de la idea de nación moderna. 
A partir de esta división de clases y con toda la carga ideológica que conlleva el ser 
letrados o iletrados, el trabajo físico y manual es despreciado por las élites aduciendo que 
para esos oficios no es necesaria una educación formal. La palabra y concepto de educación 
son apropiadas por el proyecto hegemónico y se tornan en una manera de dominio de lo 
intelectual sobre la masa trabajadora. A este dominio intelectual, lo único que lo supera es el 
dominio económico. No es más inteligente quien más ha estudiado sino el que más dinero 
tiene.  
2.2.5 El Tren 
Para analizar el cuento de Enrique Gil Gilbert es importante ponderar lo que significó la 
llegada del tren para el Ecuador. En este proyecto se complementan dos extremos 
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ideológicos: Conservadores y Liberales. El proyecto de unir al país en sus dos polos de 
desarrollo, Quito la capital política y Guayaquil el puerto principal, inicia durante el período 
presidencial de Gabriel García Moreno, caudillo conservador en 1872, y finaliza en la 
presidencia de Eloy Alfaro el gran caudillo liberal en 1908. Más allá de la unión del país, este 
proyecto supuso la consolidación de un modelo de monocultivo y de la bancocracia costeña 
como forma de desarrollo sobre el modelo feudal de la sierra. El tren fue fundamental para 
sustentar las bases del dominio de lo blanco-mestizo sobre las comunidades ancestrales; 
incluso su servicio estaba marcado por diferencias sociales ya que había vagones de pasajeros 
de primera, segunda y tercera clase. Esta forma de organización del servicio promovió la 
consolidación de las élites y afianzó un modelo de injusticia adentrado en el imaginario de la 
nación. El proyecto fue inviable económicamente y quebró a los pocos años. 
En el relato de “El Tren”, Gil Gilbert esboza como ficción la visión de desarrollo, unión 
y progreso construida alrededor del tren y la desmitifica desde el arte; vulnera la lógica 
establecida por el proyecto hegemónico de nación y, jugando con la ironía y el drama, 
muestra las contradicciones que se presentaron con la llegada del tren al país:  
Ellos los veían trabajar todos los días. Eran hombres venidos de la ciudad y 
gringos de sombrero alón, pantalones de montar y pipa en la boca. 
Iban a ver como trabajaban. Pasaban horas y más horas contemplando cómo 
rompían la tierra con sus picos o echaban cascajo encima del relleno para 
poner unos palos acostados […] Pero los gringos decían que iban a traer la 
civilización (65). 
El texto abre la posibilidad de de-construir la idea de civilización que trata de imponerse 
en el Ecuador, civilización ligada al desarrollo económico de una región y a la élite del país. 
Antes, la tierra era salvaje. Había que dominarla con el trabajo duro de su gente. Los 
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lugareños no saben bien lo que pasa, es el tren que va a venir, una máquina. El lugar es 
subalternizado, se trata de subyugar a los habitantes diciendo que es para su bien, aunque 
nadie les ha contado por qué. “[…]parecía animal. Arrastraba rabiatados una porción de 
carros. A veces gritaba como chico llorón” (65). Afirman algunas personas que lo han visto 
mientras hablan en la comunidad. En esta frase se encuentra ese enfrentamiento violento de 
una lógica que pretende imponerse sobre otras lógicas alternativas que buscan resistir. Entre 
ellas se disputan el conocimiento: “Pasó algún tiempo. Los trabajos avanzaban. Las 
expropiaciones continuaban y el tren no venía” (66). El espacio está en disputa constante 
dentro del cuento y es invadido física y simbólicamente. Los habitantes observan cómo se 
abre la vía. La invasión física trae nuevos personajes, ya no es el montuvio, el cholo, el 
campesino, sino el trabajador que representa la mano de obra. Pero es una mano de obra 
explotada por los ingenieros que llegados de otros países “civilizan” a la gente.  
En el relato el problema de la tierra se hace latente. Los gringos, en nombre del Estado 
ecuatoriano, expropian la tierra de la comunidad y de las familias; el dinero que les entregan 
a cambio tiene que ser cobrado después de largos trámites realizados en las ciudades. A 
través de esta trama de la obra, se observa cómo el dinero pierde su valor ante la importancia 
que la tierra tiene para la comunidad. El hombre, el campesino que mira cómo le arrebatan su 
terreno, no solo pierde un pedazo de tierra, sino su Historia, su espacio de vida y su forma de 
sobrevivir.  El problema no es el tren, sino todo el proceso de imposición ideológica, 
económica y cultural que violenta a comunidades subalternizadas; “-¿Y todo eso pa que 
venga un tren con la sebilización?” (66). 
El texto rompe con la lógica Occidental y demuestra la incomprensión de la acción por 
parte de un niño que no entiende cómo los gringos se pasan parados mirando como los 
montuvios y los cholos trabajan: “Pablillo se reía de los gringos. ¿No tendrían que hacer? ¿O 
serían locos? ¿O brujos?” (66). Nuevamente entran en diálogo y conflicto cosmovisiones 
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distintas que se tornan violentas el momento que, por curiosear, un gringo le da un “sopla 
mocos25 que no le dejó más ganas” (66). Pablillo tiene que ver la “civilización” desde lejos; 
de lo contrario puede ser castigado. Además, el golpe es un símbolo de reprimenda y de 
educación arcaica. No le pega el papá ni la mamá, sino un adulto de otra nacionalidad. La 
violencia física conlleva miedo desde la lógica de causa y efecto. Si te acercas mucho a los 
gringos te golpean. No solo causa miedo, también causa ira, resentimiento. Pero en el cuento, 
lejos de que el golpe cause un trauma duradero, es la advertencia que da el adulto de otra 
nacionalidad. El niño travieso y curioso por naturaleza entra al territorio de la empresa, 
ocupado por una transnacional. Existe el desplazamiento, por donde pase el tren y la 
modernidad no es lugar para el niño.   
El Estado se hace presente en la inauguración de la obra. El cura y el alcalde llegan para 
bendecir y cortar la cinta de la estación del tren; aseguran a la comunidad que con el paso de 
la locomotora todo cambiará y, luego, se marchan. Lo único que ha ocurrido en el pueblo es 
que las chicheras se quedaron sin negocio debido a que la mano de obra se fue. Después de 
varios días de la inauguración, un estruendo rompe la calma del pueblo; el tren pasa 
asustando a las personas y a los animales sin detenerse en el pueblo. El acontecimiento 
adquiere características dramáticas cuando en su trayecto arrolla a un muchacho: “El carro de 
hierro, negro, inmenso, arrollador, pasó tosiendo bulla y estornudando humo” (67).  
La supuesta civilización dejó una víctima. La idea de desarrollo y progreso, asociada 
con el tren, avanzó dejando humo a su paso. El cuento de Gil Gilbert abre la crítica a ese 
discurso de civilización frente a la barbarie. Al exponer la realidad, deja al descubierto las 
contradicciones y las incoherencias de la idea de progreso y desarrollo. En este camino 
encuentra formas alternativas de interpretación del mundo y las pone de manifiesto, 
                                                          
25 Golpe con fuerza que se da o se recibe en la cara. 
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demostrando un desencuentro violento con la modernidad. Ese desencuentro no implica por 
sí mismo un rechazo, pero sí es una manera de desmitificar a la idea de que lo moderno es 
igual a progreso. En el Ecuador el desarrollo no llegó con el tren, por el contrario, se pusieron 
más en evidencia las desigualdades de la sociedad. El pensamiento de que la locomotora 
mantendría al Ecuador a la vanguardia de Estados Unidos y de Europa cayó por su propia 
inconsistencia. El tren no causó la movilidad deseada; Gil Gilbert lo reconoce y por eso a 
través de su cuento nos muestra cómo la construcción de las rieles y de la estación son solo 
hierro y cemento. Estos materiales no podrían funcionar si las comunidades se van, 
desaparecen o quedan invisibilizadas en un olvido colectivo y nacional.  
Con la llegada del tren el lugar pierde su significado de vida y se lo re-significa como 
un espacio de producción listo para ser explotado. El territorio de producción del campo y de 
lo rural queda en los márgenes del imaginario constituido por el proyecto de la nación 
moderna. Clark, en su investigación sobre el ferrocarril en el Ecuador comenta lo siguiente: 
“…the incorporation and the isolation of regions and population should both been seen as the 
result of modern processes: areas that were not incorporated did not simply remain outside of 
history, unchanged” (199). Esta afirmación es concluyente. La incorporación de regiones y 
comunidades a la nación moderna no se dio; simplemente quedaron fuera de la historia, como 
se relata en el cuento de Enrique Gil Gilbert. Esta realidad crea disputas alternativas: el 
desarrollo productivo que no llega no reemplaza al valor de la tierra; el dinero no puede 
sustituir a ese espacio de vida 
2.2.6 A manera de conclusión  
Los que se van pone de manifiesto una nueva forma de pensar a las comunidades 
subalternizadas de montuvios y cholos y grupos marginados de la sociedad ecuatoriana. El 
texto es una creación artística, subversiva, transgresora y fundacional; su intencionalidad de 
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exponer la realidad le sitúa en una frontera atemporal que encierra pasado, presente y futuro. 
El pasado expone los elementos y las formas de construcción de la nación moderna en los 
años 30 del siglo veinte, el presente expresado en la historia misma y el futuro que considera 
elementos del Sumak Kawsay, exteriorizados en el vínculo y la comprensión especial sobre la 
tierra la Pachamama. A partir de estas reflexiones, el pasado representa la constitución de la 
modernidad, el presente el relato de la realidad y el futuro una concepción de vida que se 
debe recuperar. Estos tres elementos se expresan en un tiempo y espacio indeterminados ya 
que son una constante en la existencia del Ecuador 
Este análisis muestra concordancia con el pensamiento del investigador ecuatoriano, 
Fernando Tinajero, quien afirma que estos cuentos son una crítica a la modernidad (6).  Los 
relatos construyen un discurso descolonizador a partir de un pensamiento propio americano 
que pone de manifiesto una visión pluralista de una parte de la nación silenciada en el 
imaginario social. Los que se van provoca el primer levantamiento narrativo dedicado a las 
comunidades subyugadas, enfrentándose a los conceptos establecidos por el Estado y al poder 
hegemónico; es decir, se constituye como un contra proyecto de la modernidad. La obra 
literaria visibiliza a los montuvios, cholos y negros que luchan por sobrevivir en un mundo 
que les despojó de su subjetividad y su autodeterminación. Demetrio Aguilera Malta, Joaquín 
Gallegos Lara y Enrique Gil Gilbert pelean desde esta propuesta literaria por la creación de 
realidades alternativas y propias que permitan la subjetividad de estos grupos marginados. Su 
situación de desigualdad permite entender sus estrategias de vida. La convivencia se disputa 
con la naturaleza, con su entorno y sus conocimientos que han sido empleados para resistir y 
subsistir. 
En el libro se produce una ruptura narrativa al traer a los relatos temas vedados para la 
época como la sexualidad, la prostitución, el cuestionamiento a la masculinidad, la búsqueda 
de un rol protagónico para la mujer. Además, se presentan temas de conflicto social como el 
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asesinato, la violación, la castración o el suicidio.  La representación de estos relatos abre una 
perspectiva diferente del mundo y expresa formas alternativas de vivir y sentir. Describen la 
realidad social del montuvio, el cholo o el negro; por otro lado, en los textos se trabaja la 
pluralidad de voces, aunque mantienen un narrador. Los diálogos interrumpen los espacios 
cotidianos, se mueven de un lugar a otro, los saltos de tiempo obligan a que el lector se 
involucre en el texto. De esta manera exponen un trabajo ético al dar la voz a los excluidos y 
estético al cambiar la estructura lineal. 
En Los que se van la violencia, la ruptura del pensamiento binario, referente a lo 
bueno-malo y malo-bueno, cumple una tarea descolonizadora dentro de la obra. Además, la 
atemporalidad estética se convierte en el levantamiento de los subordinados contra un sistema 
impuesto dentro del imaginario nacional. Un imaginario pensado desde el poder y narrado 
desde una intelectualidad. Al respecto Benedict Anderson en su texto Comunidades 
imaginadas (1983) se refiere a la “conciencia nacional” (63) generada a través de la 
“convergencia del capitalismo y la tecnología” (75). Esta conciencia o falsa conciencia es 
construida por los grupos de poder que han tratado de imponer pensamientos homogéneos sin 
lograrlo debido a la persistencia de lo diverso. A través de la visión de insurrección, el libro 
adquiere distintos campos semánticos y discursivos, lo que ocasiona que los relatos se 
encuentren en constante interrelación con el marco referencial y contextual, es decir, con el 
realismo social. A partir de este análisis, se constituye en una obra de arte fundacional, ya que 
a través de la ficción plantea una propuesta alternativa de la nación moderna y una nueva 
perspectiva estética dentro de la literatura ecuatoriana.  
Los que se van, al ser considerado un texto fundacional, no puede ser catalogado o 
etiquetado dentro de una corriente determinada. Es un texto que compila relatos atemporales 
en los que confluye un nuevo pensamiento ético-estético, que objeta el discurso hegemónico 
de la modernidad. Como señala el filósofo ecuatoriano Bolívar Echeverría, “existe una 
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relación conflictiva entre el mundo de Occidente y América y en esa lucha se entrevera una 
trama de SÍ, que son las condiciones que se aceptan del mundo que domina, pero que también 
se mantiene latente un NO del mundo que resiste” (36). En el caso del Grupo de Guayaquil, 
el NO de resistencia se de-construye en una negación de texto, contexto, personaje, idioma, 
trama, tiempo y lugar, manifestándose en contra de unificar la idea de los tipos y estereotipos 
sobre los cuales se debería escribir. Es así que se cuestiona lo que el discurso hegemónico 
considera literatura universal. De esta manera Los que se van echa abajo la tradición 
occidental de pensamiento y reproduce, por medio de la ficción, saberes alternativos de 
realidades que antes tenían una sola forma de explicarse. Como manifiesta el investigador 
ecuatoriano Alberto Acosta, esto no quiere decir que se rechace la idea del Ecuador como 
país, sino que se configura una propuesta de convivencia en la heterogeneidad, en donde 
dialogan distintas cosmovisiones (142). Es así como en los relatos del libro, los personajes se 
complementan en la diversidad y en su construcción ética y estética.  
Para Mikhail Bakhtin, crítico ruso, a medida que un personaje se aleja de los 
parámetros éticos de su creador, se convierte en un actor mucho más creíble dentro de la 
ficción literaria (22). En esta propuesta de relectura de los cuentos del libro guayaquileño, no 
solo que los personajes se alejan del plano ético establecido, sino que transgreden el sistema 
de valores y muestran como la sociedad de la doble moral crea condiciones adversas para los 
excluidos en función de sus fines de dominación. Como respuesta, los marginados construyen 
un sistema de valoración propio en el que se constituyen formas de ser y actuar distintas a lo 
establecido por el poder. Es fundamental volver al texto para generar nuevas interpretaciones 
para continuar debatiendo porque esta obra sigue construyendo nuevos referentes que 
permiten reflexionar lo ecuatoriano y lo latinoamericano.   
Los protagonistas propuestos en Los que se van no son héroes ni antihéroes; existen 
en la cotidianidad donde confluye lo considerado bueno y malo. En sus espacios de vida no 
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sobreviven dualidades. Es decir, los seres humanos son complejos, multidimensionales, por 
ende, se rompe con los absolutos y se empieza a explorar las individualidades y a las 
comunidades. En su entorno no se puede juzgar desde una visión binaria sino entendiendo la 
realidad de la comunidad. Eso hace la diferencia con otros personajes del universo literario. 
No son individuos que sufren aislados, son individuos que se unen a la comunidad creando un 
personaje, aún más grande, que se encuentra latente en cada acción y forman el todo de la 
comunidad. Esta forma de representación colectiva genera una manera propia de resistencia 
al imaginario impuesto para la creación de la nación moderna. La comunidad no acepta 
individuos aislados. Los personajes creados por los tres guayaquileños llevan un bagaje 
cultural de saberes ancestrales que se confrontan con la ciudad y que permanecen en conflicto 
con la modernidad.  
Existe también una negación espacial. En estos textos la periferia pasa a ser el lugar 
central. La tierra se convierte en un espacio de vida y de encuentro de las comunidades como 
protagonistas de su mundo frente al Yo occidental que impone una única visión. Esa 
imposición es un intento fallido ya que en el mundo de Los que se van se rompe, no solo con 
los espacios, sino con el tiempo y lo lineal. Las narraciones juegan con el ahora en dónde se 
unen el pasado, presente y futuro. El lenguaje utilizado por el discurso hegemónico, con el fin 
de conquistar y colonizar se de-construye y se vuelve un mecanismo de autodefinición. Es 
parte de un proceso estético; el lenguaje utilizado por los escritores para representar a los 
montuvios, cholos y negros produce la transformación simbólica de significados y 
significantes y cambia la gramática, la fonética y la sintáctica. Por medio de esto se cambia 
formas de narrar, de crear y de pensar.  
Partiendo de la palabra, se re-establece la subjetividad de las comunidades; por 
consiguiente, el lenguaje expresa la creación de una determinada realidad y dentro de ese 
entorno se reconfigura el concepto de violencia. El concepto de violencia es arrebatado a la 
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élite que forma parte del Estado moderno y que, a través de sus fuerzas de represión, 
monopolizaba su uso. De esta manera, la violencia también niega todo un sistema instituido a 
partir de la constitución y las leyes. En este marco, la comunidad es quien se apropia del 
concepto y subvierte el significado de justicia. En los textos de estos tres escritores, la 
violencia explícita muestra la total ausencia del Estado, pone en duda la idea moderna de 
nación y revela la constante tensión ocasionada por la privatización de la tierra. Se observan 
nociones marxistas dentro de este conflicto; no obstante, la propuesta artística no se limita a 
una idea de que la tierra es para quien la trabaja, sino que explora mucho más allá y abarca 
conceptos de tierra, como sinónimo de vida y de lugar donde reposa la memoria ancestral y 
los saberes alternativos. 
En cuanto a la observación del discurso de los tres escritores, si bien en el contexto de 
la época adquiere un carácter socialista-marxista, la producción literaria no reproduce este 
discurso, sino que confronta y dialoga con ciertos conceptos que conviven dentro de la 
idiosincrasia del país. De este análisis se puede deducir que las comunidades ancestrales 
americanas (los negros, los cholos y los montuvios) no eran, ni son personajes socialistas, 
sino que tienen características y una reflexión propia de su entorno. Tinajero, al referirse a 
Los que se van expresa: “a través de las palabras se ve reflejado en los cuentos, la 
cotidianidad, la vestimenta, las costumbres, en una palabra, la cultura; es decir el otro saber 
de comunidades que fueron invisibilizadas” (49). La insurrección originada por este libro no 
solo es artística, sino que va ligada a un cambio de las relaciones de poder que existen entre 
América y Europa. Los que se van se convierte en un texto precursor, no solo del Ecuador, 
sino de un continente que forja sus propias maneras de ver el mundo.  
Michael Handelsman afirma que este texto “no sólo abre una nueva época en las letras 
nacionales sino también en las de todo el continente” (El Modernismo 24).  Al ser una obra 
fundacional, incluye en su forma y fondo características de los movimientos que la 
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precedieron, pero simultáneamente se apropia y crea otra manera de acercarse a temáticas de 
identidad, nación, espacio, personajes y tiempo. En estos textos se descubre una coincidencia 
en cuanto a la relación con la naturaleza, a la vinculación a la tierra como un espacio de 
reconocimiento en dónde se desarrollan los acontecimientos, lo que muestra un proceso 
continuo de pertenencia y conexión (naturaleza y seres humanos como un todo integrado).  
Este pensamiento potencializa una ruptura con los modelos desarrollistas y extractivistas que 
se imponen durante el siglo XX y lo que va del siglo XXI. La propuesta de la naturaleza al 
servicio del hombre o de los conflictos de este con la naturaleza es rechazada a través de los 
textos en los cuales se levanta una voz desde los ecosistemas y los seres humanos, que se 
complementan. 
La crítica literaria ecuatoriana reconoce a Los que se van como la primera obra de 
realismo social del Ecuador; esa misma crítica ha dado por sentado que estos cuentos rompen 
con el modernismo como movimiento, e inician la tradición de una literatura preocupada por 
las reivindicaciones sociales, a la par de la creación artística. El crítico, Ángel Felicísimo 
Rojas, propone una clasificación de la literatura ecuatoriana en relación cronológica con los 
acontecimientos políticos. La propuesta de Rojas sitúa a Los que se van en dependencia de 
una vertiente socialista-marxista que exigía derechos para el proletariado. En el texto 
“Síndrome de Falcón”, el escritor guayaquileño Leonardo Valencia analiza la influencia de lo 
que él considera una literatura social, e incluso socialista en la producción de relatos del 
Ecuador. Se refiere al peso social que algunos escritores ecuatorianos llevan en los hombros, 
constituyéndose, inclusive, en un obstáculo para una creación más libre. Humberto E. Robles, 
María del Carmen Fernández, Alicia Ortega entre otros críticos plantean desde distintos 
enfoques la importancia de Los que se van. Sin embargo, concuerdan en la postura de 
catalogarlo como el inicio del realismo social en el Ecuador. 
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Para finalizar, este capítulo abre el debate sobre las lecturas generadas durante el siglo 
pasado del libro Los que se van. Reflexiona sobre la terminología canónica que coloca a esta 
obra como parte de un periodo del realismo social y de influencia en una crítica homogénea. 
Además, estableció un acercamiento único de los textos. El capítulo sustenta que desde la 
ficción se establece un principio de resistencia ante los planteamientos hegemónicos de la 
modernidad como se observa en la ruptura de los saberes morales y económicos; así mismo, 
sostiene que el discurso es complementario a la creación de un pensamiento propio que 















CAPITULO III:  
LA VIOLENTA CONTRUCCIÓN DE IDENTIDAD EN EL MONTUVIO 
ECUATORIANO Y LA HOGUERA BÁRBARA 
 
 La narrativa de Los que se van puso de manifiesto el acercamiento de los intelectuales 
al contexto cultural y social de la época y a la cosmovisión de las comunidades chola, 
montuvia y negra. La construcción discursiva desde lo blanco mestizo mostró una 
complementariedad en el diálogo con la diversidad y dejó ver los saberes alternativos de los 
grupos subalternizados. Así mismo, el libro hizo visible la presencia de una estética literaria 
que representa a Latinoamérica y a la presencia y resistencia de los pueblos originarios.  
 En el capítulo III se analizan las obras El montuvio ecuatoriano (1937) escrita por 
José De la Cuadra (1903-1941) y La hoguera bárbara (1944) de Alfredo Pareja Diezcanseco 
(1908-1993), los dos integrantes que completaron al Grupo de Guayaquil, juntos con 
Aguilera Malta, Gallegos Lara y Gil Gilbert de Los que se van. En estas obras literarias se 
enfrentan de forma violenta dos propuestas antagónicas sobre el mestizaje como una forma 
de imaginarse la nación y, sobre todo, a quienes integran el territorio llamado Ecuador. El 
antagonismo se crea durante el cambio de la década de 1930 a 1940. José de la Cuadra muere 
en 1941 y el discurso ideológico de una izquierda socialista influye en los autores y el 
concepto de nación diversa que se observa en los trabajos de la década de los treinta y se 
transforma en un concepto homogéneo del mestizaje. Es decir, el grupo de Guayaquil deja de 
ser cinco como un puño.  En el caso de De la Cuadra, él de-construye a través del montuvio 
una América heterogénea y diversa que resiste y existe en medio de la homogeneidad 
generada por la modernidad. En El montuvio ecuatoriano se reflexiona sobre esta comunidad 
como parte de lo ecuatoriano, y desde la comprensión de la diversidad se pone de manifiesto 
cómo estos grupos se encuentran dentro de un proceso de subjetivación. De la Cuadra 
examina ese mundo montuvio, como una guía de lectura con respecto a Los que se van. 
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Mientras que Pareja Diezcanseco si bien es cierto re-escribe la historia del país desde una 
visión propia propone una novela sobre Eloy Alfaro que construye un héroe mestizo para 
viabilizar la homogenización de la nación bajo el paradigma de la modernidad. Algo que el 
Grupo de Guayaquil había cuestionado en sus obras y que José De la Cuadra cuestiona la 
visibilizando a la comunidad montuvia y los pueblos con los que conviven.  
Al plantearse como consigna el escribir sobre la realidad, el Grupo de Guayaquil 
genera desde el relato una realidad alternativa que presenta una multiplicidad de 
percepciones, actores y acciones identificadas en los montuvios, los cholos y los negros. La 
presencia del montuvio rompe el canon europeo y occidental en el que estos personajes eran 
estereotipados y vivían dentro de espacios impuestos. A través de esta ruptura se abre un 
infinito de realidades que sirven para la creación literaria y, desde la ficción, se proyectan a la 
realidad para dejar en claro que para pensar a América es necesario leerla desde adentro, ya 
que no alcanza su comprensión desde el pensamiento occidental. En La hoguera bárbara 
Pareja Diezcanseco reconfigura el pensamiento americano de la diversidad y escribe una 
novela histórica que integra a la sociedad en lo blanco-mestizo y criollo en torno a la idea de 
la unión del país simbolizada en el tren y la construcción del imaginario de desarrollo y 
progreso ajustado a las expectativas del capital.  
En el caso de los relatos de Los que se van y en El montuvio ecuatoriano el proyecto 
literario del Grupo de Guayaquil transgredió no solo la manera de hacer literatura en Ecuador 
y en Hispanoamérica, sino que rompió la delgada línea que divide la ficción y la realidad e 
ingresó en el imaginario de la nación levantándose en contra de un discurso hegemónico que 




3.1 La re-lectura de El montuvio ecuatoriano de José de la Cuadra 
 
El montuvio ecuatoriano (1937) es el ensayo que sella un periodo de la lucha artística 
y política de los escritores guayaquileños en su propósito de lograr un proyecto alternativo de 
nación que sea incluyente y en el que pueda convivir la comunidad montuvia 26 en relación 
simbiótica con las demás comunidades de lo que se conoce hoy como Ecuador. Humberto E. 
Robles, el mayor estudioso de la obra del guayaquileño De la Cuadra, afirma, refiriéndose a 
El montuvio ecuatoriano: “De la Cuadra vertió en este escueto libro todos los conocimientos 
que había adquirido a lo largo de los años por medio de sus interpretaciones literarias de la 
extraordinaria vida montuvia” (Testimonio 19). Esta observación conduce a una lectura del 
libro no solamente como un espacio que obtiene una radiografía social, sino como una 
narración en donde la realidad y la ficción se complementan. El ensayo de José De la Cuadra 
propone aprender del montuvio a partir de un pensamiento propio que reflexione sobre 
saberes otros que visibilizan un mundo alternativo desde su literatura, su economía, su 
política e integrando cultura, cosmovisión, descendencia, relación con el entorno. De esta 
manera invita a re-significar a toda una comunidad viva. Robles retoma las palabras del 
guayaquileño y puntualiza: “Se trata de una literatura, recalca [De la] Cuadra, que refleja ante 
todo 'la verdad', una verdad cargada de ocurrencias, hiperbólicas a menudo, he allí la 
paradoja, pero la realidad de todos modos” (Testimonio 53). En las narraciones de De la 
Cuadra se consolida un pensamiento diverso, descolonizador que da pauta a un proyecto 
alternativo que se mantiene en vigencia en el Ecuador hasta la actualidad. El montuvio y su 
espacio se de-construyen por medio de un cuestionamiento a la Historia oficial que de cierta 
manera invisibiliza a esta comunidad, negando sus procesos de resistencia y de auto-
subjetivación. De allí que este ensayo sea el texto que encierra la paradoja del proyecto de De 
                                                          
26 Utilizaré a lo largo del ensayo montuvio/a y no montubio/a para mantener la escritura de este término de José 
De La Cuadra.  
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la Cuadra ya que la voz de la comunidad subalternizada se recrea desde afuera de la propia 
comunidad y simultáneamente se convierte en el espacio que enfrenta el saber hegemónico 
con saberes alternativos. Ante esta paradoja, Leopoldo Benites Vinueza, uno de los más 
importantes pensadores del Ecuador del siglo XX, señala: 
Por eso el mestizo estuvo en la Colonia, y lo está quizás hoy, dispuesto a servir 
a los dominadores más que a sentir el dolor de los dominados. Es un hombre 
en evasión porque es de clase marginal. Y esta marginalidad mestiza, es la que 
da su intenso dramatismo a la vida ecuatoriana, que es como un mundo en 
integración, como una nebulosa que busca construir su gran núcleo 
condensador (196).  
En sus palabras se encuentra la explicación a la imposición de una visión hegemónica de la 
nación desde lo criollo y blanco mestizo a través de una lógica colonial. Al mismo tiempo se 
puede observar cómo los escritos del Grupo de Guayaquil buscan en un primer momento 
romper esa lógica de dominio. La ficción deja de “evadir” (196) y de-construye la voz de las 
comunidades subalternizadas para “sentir el dolor de los dominados” (196) como lo afirma 
Benites Vinueza. Esta lucha del Grupo de Guayaquil no se la puede encasillar como un mero 
realismo social, sino que es un pensamiento alternativo a la realidad impuesta desde la 
colonia, en el cual se encierran mitos, cosmovisiones, cultura, saberes que fueron encubiertos 
por 400 años.   
El saber hegemónico y su relación con los saberes alternativos nos remontan a la 
dolorosa condición colonial que trató de imponer una sola realidad. Se creó un espacio de 
vida destinado en un principio para los colonizadores y posteriormente se modificó para que 
encajara en la manera de vivir de los criollos y los blanco-mestizos. Estos grupos se 
autoproclamaron como los nuevos dueños de la tierra, cobijados bajo el paraguas de un falso 
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desarrollo que ocasionó el progreso de unos pocos en desmedro de una mayoría diversa. 
Cuando José De la Cuadra construye la paradoja de escribir “la verdad de la realidad”, 
cuestiona al espacio de la nación y al imaginario del ser ecuatoriano y transgrede la creación 
de un ciudadano tipo, abriendo la posibilidad de seres diversos. El texto de De la Cuadra se 
levanta ante la verdad dominante en Hispanoamérica que buscaba la consolidación de un solo 
saber, la misma que se fortalece en la colonia y que después se legitima en la república, época 
en la que se robustece una clase criolla y oligárquica. En este sentido Quijano asevera:  
En América Latina y en el Caribe, desde siempre en su historia, está planteado 
un conflicto entre tendencias que se dirigen hacia una re-originalización 
cultural y otras de represión contra ellas o de reabsorción de sus productos 
dentro del poder dominante en la sociedad. Ese conflicto impregna nuestra 
más profunda experiencia histórica, porque no solamente subyace en la raíz de 
nuestros problemas de identidad, sino que atraviesa toda nuestra historia, 
desde el comienzo mismo de la constitución de América, como una tensión 
continua de la subjetividad, donde el carácter del imaginario y de los modos de 
conocer y de producir conocimiento es una cuestión siempre abierta (Poder 
137). 
José De la Cuadra participa dentro de esa experiencia histórica-epistemológica (que 
explica Quijano) siempre en tensión entre los parámetros occidentales que establecen 
conceptos sobre progreso, desarrollo, cultura y raza. A través de estas nociones se expone 
cómo debe ser el individuo, el ciudadano y el pueblo de la nación moderna. Además, presenta 
parámetros alternativos que se resisten a esos conceptos y los de-construyen dentro de 
realidades propias y diversas.   
159 
 
Walter Mignolo, en la entrevista realizada por Catherine Walsh, sustenta que 
“'América Latina' es una consecuencia y un producto de la geopolítica fabricada e impuesta 
por la 'modernidad'” (18). Es decir, se produce una geopolítica del conocimiento que 
construye un saber hegemónico en donde no tienen cabida pensamientos alternativos, lo cual 
implica una negación de existencia de otra forma de concebir el mundo y de otra forma de 
ser. La realidad queda limitada a lo que determina el Yo europeo asumido por el criollo y el 
blanco-mestizo, y las culturas subalternizadas pasan a un proceso de invisibilización y 
deslegitimación discursiva.  
El montuvio ecuatoriano viola el saber hegemónico al debatir el origen del ser 
ecuatoriano y/o americano, usando el ensayo científico como un método de revalorizar la 
palabra desde la idiosincrasia ecuatoriana. De la Cuadra propone violentar el saber 
hegemónico a través de visibilizar el encubrimiento de los saberes montuvios que son 
producto de la resistencia a un sistema colonial. El encuentro de estos saberes puestos en 
diálogo con una nación pluricultural convierte El montuvio ecuatoriano en un documento que 
simboliza conocimientos alternativos. En consecuencia, el saber científico occidental se 
complementa con los saberes alternativos que propone el autor en su acercamiento a la 
comunidad montuvia. Entre estos saberes se encuentran el cuestionamiento a la noción de 
raza biológica que se utilizó como una manera de subordinar comunidades y que obvió la 
comprensión de etnia-cultural. Desde lo étnico-cultural cuestiona el comprender el territorio 
desde el capital como propiedad privada. De la Cuadra entiende el territorio como un espacio 
de vida. También comprende la cultura popular como discurso de la igualdad en la diversidad 
que resisten a la idea de “alta cultura” como la única. Asimismo, los saberes centrados en el 
Ser diverso ante el Ser homogéneo propuesto por la nación moderna.  
Este encubrimiento de los saberes montuvios se origina en la conquista española que 
aisló, excluyó y silenció a las comunidades originarias, las mismas que fueron sometidas a un 
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discurso de poder orientado a su subyugación. Esta situación de sometimiento empeoró 
después de las guerras de independencia. Tanto los criollos como los blanco-mestizos se 
legitimaron como herederos de la colonia y crearon leyes orientadas a consolidar un saber 
único desde la posesión de la tierra como un bien privado y exclusivo. Además, la sociedad 
dominante impuso y adquirió la propiedad y el monopolio del conocimiento, tratando de 
someter a las comunidades subalternizadas a lo que determinaba el poder hegemónico único. 
El “descubrimiento” de América provocó que la idea de territorio se re-significara en el 
mundo. Si bien es cierto que el imperio español se apropia de la tierra y de lo que produce 
bajo el paraguas de un sistema monárquico-mercantil, no es hasta que el criollismo y los 
blancos-mestizos se impusieron la tarea de formar un Estado - nación moderno que se logra 
establecer límites en los territorios y consolidar una dinámica de explotadores y explotados. 
3.1.1 Los saberes encubiertos  
  La irrupción violenta del texto de De la Cuadra se puede encontrar en la negación de 
la existencia de un tipo de conocimiento hegemónico expresado en una lógica colonial-
occidental. La propuesta del ser montuvio se transforma en la respuesta insurgente a un 
discurso de dominio establecido desde la colonia y que tuvo su auge en el primer siglo de la 
república, etapa en la cual no se reconocía al montuvio o era observado como el salvaje. El 
libro desmiente este argumento con estas palabras: “Porque el montuvio es gente de confiar” 
(92). Con esta aseveración se rompe un sistema de pre-conceptos que sobre el montuvio y los 
pueblos subalternizados se instauraron en el imaginario de la nación, presentándolos como 
seres incivilizados, sin derechos, que no se ajustaban al concepto occidental de personas y en 
los que no se podía confiar. El “encubrimiento” de las comunidades subalternizadas permitió 
que en el Ecuador y en América se promoviera una sola forma de ser, constituida a imagen 
del hombre europeo civilizado que se auto-comprende como más desarrollado, superior y 
como el encargado moral de “civilizar” a los primitivos, rudos, bárbaros, tal como lo afirma 
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el filósofo Enrique Dussel (176). Es así como se buscó posicionar un discurso binario sobre 
estas comunidades a partir de una visión de superior e inferior. Desde esa perspectiva, De la 
Cuadra propone en su ensayo una realidad alternativa cargada de ocurrencias e incluso 
hiperbólica que afirma Humberto E. Robles (Testimonio 53). Como ya se mencionó en el 
capítulo anterior, el montuvio dentro del proyecto literario representa el “futuro” (91). De La 
Cuadra es claro ya que no pretende idealizar a la comunidad. No se busca construir seres 
perfectos y utópicos. Por eso se visualiza sus “virtudes y defectos, con sus grandezas y 
mezquindades” (91).   Es así que la verdad alternativa expuesta en El montuvio ecuatoriano 
anula ideas binarias de bueno-malo, salvaje-civilizado, superior-inferior y encuentra en lo 
heterogéneo una forma diferente de entender a la comunidad montuvia en una relación 
complementaria con los demás pueblos que integran la nación. Aceptar la propuesta de De la 
Cuadra es romper con la lógica latifundista de apropiación privada de la tierra, aceptar que la 
nación no es de unos pocos y que existen visiones alternativas sobre el valor de la tierra, más 
allá de la que impone el sistema capitalista que impulsa el proyecto desarrollista de la 
modernidad.  
En el proceso de creación de una nación moderna se consolida la idea colonial de la 
barbarie frente a la civilización, estudiada por Fernández Retamar en su texto Calibán (1971), 
noción que silencia a los pueblos originarios, sacándolos del imaginario nacional y 
colocándolos como referencia del pasado al representarlos como salvajes: “Se trata de la 
característica versión degradada que ofrece el colonizador del hombre al que coloniza. Que 
nosotros mismos hayamos creído durante un tiempo esa versión sólo prueba hasta qué punto 
estamos inficionados con la ideología del enemigo” (16-17). Desde ese punto de vista el 
escritor cubano propone asumir otro pensamiento a partir de un conocimiento propio del 
entorno. Este pensamiento se expresa en el ensayo escrito por José De la Cuadra visibiliza al 
montuvio desde el presente, algo que no era usual en la época y que señaló al comentar:  
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En la literatura de esta época el montuvio es solo un nombre… cuando se le da 
siquiera el suyo propio. Pues juzgándose acaso poco elegante o armoniosa la 
palabra “montuvio”, se le dice únicamente “campesino” y, a veces, hasta de 
otros modos más bonitos. A los poetas de esa hora debe haberles parecido 
incluso de difícil rima la palabra, ya que, para mal de ellos, el montuvio no es 
jamás de pelo rubio… (El montuvio ecuatoriano 57). 
Al no ser el montuvio semejante al imaginario de lo que se consideraba ser un hombre dentro 
de la lógica colonial, se conforma una visión degradada de las comunidades subalternizadas, 
cambiándoles la identidad e incluso encubriendo sus saberes, su cosmovisión y su cultura.       
Indudablemente el pensamiento de las comunidades subalternizadas en el Ecuador y 
en Hispanoamérica en general siempre fue negado, silenciado e invisibilizado a través de la 
“Ciudad Letrada” constituida desde la lógica colonial. El investigador uruguayo Ángel Rama 
dice al respecto: 
Para llevar adelante el sistema ordenado de la monarquía absoluta, para 
facilitar la jerarquización y concentración del poder, para cumplir su misión 
civilizadora, resultó indispensable que las ciudades que eran el asiento de la 
delegación de los poderes, dispusieran de un grupo social especializado, al 
cual encomendar esos cometidos (31).  
Los artífices de la primera representación de lo que es Ecuador, es decir los criollos y blanco-
mestizos, trataron de homogenizar la Historia de la tierra desde un discurso de poder para 
convertirse en únicos herederos del país. Los pueblos originarios constituían un pasado 
bárbaro que era necesario erradicar para consolidar un Estado moderno que busca el 
desarrollo económico.  
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En sus inicios, el Grupo de Guayaquil transgrede la visión de “Ciudad letrada” y 
genera un discurso a través de un proyecto alternativo en el cual se cuestionan ellos mismos; 
este proyecto se consolida cuando José De la Cuadra escribe El montuvio ecuatoriano y 
continúa un proceso de descolonización que lucha en contra de un pensamiento de negación y 
rechazo que ya se había internalizado dentro del imaginario de la nación. No es extraño que 
el escritor guayaquileño dispute a esa ciudad letrada:  
De la presentación veraz, en ocasiones hasta fotográfica, de la realidad 
montuvia por los escritores de Guayaquil, deviene una literatura de protesta y 
de denuncia, francamente tendenciosa, que adjetivamente se enruta al 
planteamiento de las reivindicaciones campesinas, y aún lucha por ellas en el 
grado en que vale hacerlo en un país donde quienes leen son, en su mayor 
parte, aquellos que no necesita saber literariamente, esto es, por vía literaria, lo 
que saben ya por vías más obvias. Y por demás el decir que el propio 
interesado, el montuvio, tampoco lee… (60).  
El Grupo de Guayaquil en este proceso descolonizador busca recuperar la voz de las 
comunidades subalternizadas e iniciar un proceso de diálogo. Aunque la voz que se oye en 
los textos sigue siendo de narradores distanciados con la comunidad, De la Cuadra ya ve la 
necesidad de construir una relación dialogal que lleve a la auto-subjetivación de la 
colectividad que fue subyugada.    
De esta manera el texto del guayaquileño produce una reflexión sobre una comunidad 
viva que ocupa su propio espacio y desafía con sus saberes alternativos aquel conocimiento 
oficial de un país dividido en castas desde la oligarquía y en función de intereses económicos 
y regionales. Comunidad que ya se encontraba visibilizada desde la ficción en Los que se 
van. En el capítulo “La vida montuvia,” De la Cuadra hace un repaso por la sexualidad, 
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costumbres, arte y tendencias míticas del pueblo. En este último acápite reflexiona: 
“Teóricamente la religión montuvia es la católica. Realmente es un sartal de supersticiones 
atadas bajo el rubro del cristianismo. En cierto sentido, por lo demás, como repetiremos más 
adelante, el montuvio es panteísta” (52). Es justamente en la definición del montuvio como 
panteísta lo que abre espacio a una lectura profunda en la cual se entiende la relación entre 
comunidades y la naturaleza desde formas complementarias. Allí se encuentra el desafío a 
una cultura y cosmovisión impuestas desde la colonia. En esos procesos de fe, de creencias y 
de mito se manifiesta una cultura viva, que no es estática y que convive dentro de un país que 
en ese momento se autoproclamaba católico.   
La idea de descubrimiento de De la Cuadra está orientada a una lucha de la visibilidad 
de una comunidad dentro del imaginario social y no de un proceso de apropiación. Ya lo dice 
el poeta ecuatoriano Jorge Carrera Andrade, citado por Humberto E. Robles, cuando 
manifiesta que “la necesidad de descubrir el continente” (Testimonio 42) es como un acto de 
tomar conciencia del entorno en que se vive y de las comunidades con quienes se convive. De 
la Cuadra entiende que la normalización de un orden construido desde una lógica colonial 
excluyó al montuvio del imaginario de la nación. Con este fin el ensayo se encarga de 
reinventar el ser montuvio para poder reinventar la idea pluricultural del individuo, ciudadano 
y pueblo ecuatoriano. El Grupo de Guayaquil, dentro de este proyecto alternativo, busca 
recuperar las matrices culturales de las comunidades negras, cholas y montuvias como parte 
integral del espíritu complejo de una nación diversa. Es por eso que desde el inicio del ensayo 
el escritor guayaquileño propone: “los individuos de esta generación confrontamos una suerte 
de desorientación en materia limítrofe” (13). Esa desorientación del espacio geográfico 
implica la necesidad de descubrir quiénes habitan en el país; por ello agrega: “Baste con 
señalar que ella es uno de los obstáculos para la formación de una verdadera y propia 
conciencia totalitaria” (14). Así anuncia la necesidad de pensar un país heterogéneo y diverso 
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en donde se encuentran en convivencia comunidades encargadas de edificar al Ecuador. 
Dentro de esta fundamentación nace El montuvio ecuatoriano que se abre a la diversidad, que 
convive y se complementa dentro de un espacio común, en este caso, la costa ecuatoriana.     
En el ensayo también se aborda el tema de territorio no solo desde lo geográfico, sino, 
desde la coexistencia de diversas comunidades. En el capítulo “Pobladores no montuvios del 
agro litoral”, De la Cuadra descubre un espacio complementario: “El agro litoral no es 
patrimonio exclusivo del montuvio, su mayor poblador, sin duda; pero ni siquiera la zona 
montuvia lo es en absoluto, ya que entre los grandes ríos costeños habitan primitivas 
organizaciones negras y minúsculas naciones indias, aparte de que los terrenos salados los 
ocupa la cholería” (31). El escritor guayaquileño reconoce que el territorio de la nación se 
complementa con otras comunidades. Así también, como el texto en 1930 de Los que se van 
construye ese imaginario de diversidad al narrar no solo cuentos de los montuvios, sino, 
cuentos de los cholos y de los negros que conforman parte del imaginario que fue encubierto 
de la costa ecuatoriana.  El texto permite de-construir la historia de comunidades que han 
compartido una zona y que se encuentran dentro de un continuo intercambio de 
conocimientos. Esta es una de las razones que llevan a leer el ensayo de José De la Cuadra 
como parte de un gran proyecto literario del Grupo de Guayaquil. En este capítulo, 
específicamente, cuestiona la Historia y visibiliza a un país diverso y en diálogo. El ensayo 
descubre un país diverso y pluricultural. Esto no excluye que se siga manteniendo una visión 
desde una “Ciudad letrada”, pero el ensayo de De la Cuadra contribuye a un proceso de 
descolonización al observar el entorno desde una conciencia propia que es parte de un 
proceso más largo y complejo de auto-subjetivación y de recuperación de las voces de las 
166 
 
comunidades subalternizadas.  Por eso antes de hablar del Pueblo montuvio define al cholo a 
la comunidad Cayap, a los Tsáchilas y al Pueblo Afro27.   
Lo montuvio implica una forma alternativa que nace desde la resistencia, desde 
formas de entender el entorno y desde otra cosmovisión que violenta a la hegemonía del 
poder. La importancia de la idea de una comunidad viva se enmarca dentro de un proceso 
orgánico que se encuentra en constante construcción y que en su desarrollo discute, dialoga y 
subvierte las normas que se daban por hecho desde la ya mencionada “Ciudad Letrada”.  
Una de estas normas, sin duda, ha sido la imposición de reglas sociales en torno a la 
sexualidad. Sin retroceder demasiado en el tiempo, la idea de familia se afianzó en la 
modernidad como “la base de la sociedad”. Ese ideal de familia se fundamentó en parámetros 
patriarcales que consideran al padre como eje económico, a la madre como eje sentimental y 
del hogar y a los hijos (nótese el plural) como mano de obra y se legitimó dentro de leyes 
civiles y eclesiásticas. Ese ideal de familia ha sido cuestionado desde comunidades vivas y en 
resistencia y en la actualidad desde una realidad diversa. Si bien De la Cuadra afirma que 
existe un patriarcado dentro de la construcción familiar del montuvio (45), también muestra 
las discrepancias con lo establecido: “el ayuntamiento marital estable, se ejerce casi siempre 
fuera de la institución civil del matrimonio” (45). Esto implica una desobediencia a la ley del 
país y a la forma de interpretar y concebir a la familia. El escritor guayaquileño agrega que 
                                                          
27 Los cholos son definidos en el texto de José De la Cuadra como un poblador originario con rasgos que lo 
identifican con culturas precolombinas y lo singularizan ante la creencia de que fueron conquistados por los 
Incas, de ahí la reflexión sobre el conocimiento y la migración milenaria de pueblos asiáticos a lo que hoy se 
conoce como América: “Su base étnica es añejamente americana. Probablemente pertenece a grupos aborígenes 
anteriores a la invasión decretada y cumplida por el Incanato…Acaso sea resto degenerado de alguna 
inmigración asiática, venida desde las riberas del mar Amarillo” (31). También menciona a la comunidad 
Cayapa, de la cual afirma: “De creer a los poetas locales, los Cayapas serían muy hermosos” (34). Agrega 
dentro de la categorización de indios a la comunidad Tsachila, anteriormente conocida como “Colorados” y de 
ella recoge los conocimientos medicinales ancestrales para curar con hierbas. Por último, habla de los negros, 
comunidad que según el escritor guayaquileño “está incorporada a la economía nacional. Unos cuantos 
centenares han tornado al primitivismo, reconstruyendo organizaciones tribales, en un curioso proceso de 
regresión social” (35). 
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“las uniones son más duraderas; y, originándose en la atracción sexual amorosa, se van 
llenando de contenido económico (mutua conveniencia, ayuda mutua, preindivisión de 
bienes) a lo largo de la vida, y no termina sino con esta” (46).  
De manera que, la familia montuvia rompe y violenta la forma única de entender a la 
familia dentro del pensamiento de la modernidad de inicios del siglo XX.  En el texto se 
observa una forma de ser diversa en el comportamiento de hombres y mujeres montuvios en 
lo sexual, en la visión económica, en el trabajo, en la comprensión de territorio de vida. En 
los años 30 en Occidente el concepto de complementariedad hombre-mujer en lo sexual o en 
lo económico era una lucha y resistencia continua de importantes movimientos femeninos 
contra el machismo dominante.       
El montuvio ecuatoriano se convierte en un documento insurgente que critica y 
desautoriza representaciones oficiales a partir de la realidad montuvia y apunta a un giro 
epistémico des-colonial.  El ensayo de De la Cuadra es una referencia fundamental para 
entender al pueblo montuvio, así lo muestra el escritor guayaquileño Miguel Donoso Pareja 
en su artículo, “La literatura del Grupo de Guayaquil y la construcción de la identidad 
guayaquileña” al afirmar: “De esta forma los narradores de la década de los treinta marcaron 
varios de los factores que han contribuido a conformar la identidad de los guayaquileños” 
(54). Asimismo, Donoso Pareja ha aseverado que la gran mayoría de las personas que más ha 
trabajado el tema, en su investigación sobre la etnia montuvia parten de José De la Cuadra 
(53). De esta manera, el ensayo de José De la Cuadra devela el saber alternativo, construido 
desde el descubrimiento de la diversidad y el entorno que no solamente violentó el saber 
hegemónico de la época, sino que todavía constituye un componente medular para reflexionar 




3.1.2 Los saberes alternativos a la lógica científica occidental  
Humberto E. Robles afirma que en El montuvio ecuatoriano “De la Cuadra se vuelca 
más y más hacia la experiencia inmediata propia del antropólogo (del etnógrafo) y del 
sociólogo” (Testimonio II). Conceptos parecidos se encuentran en el estudio de Fernando 
Nina, La expresión metaperiférica. Narrativa ecuatoriana del siglo XX. José de la Cuadra, 
Jorge Icaza y Pablo Palacio (2009) cuando afirma: “Se basa en un enfoque socioetnográfico 
que proviene de la sociología alemana…también es sustentado en un enfoque socio 
darwinista” (158). Por su parte, Andrés Landázuri en El legado Sangurima. La obra literaria 
de José de la Cuadra (2011) sostiene que es un “ensayo sociológico” (92). Los tres críticos 
ecuatorianos proponen una lectura del texto desde un acercamiento científico social al tema 
del montuvio. Sin embargo, esa lectura no estaría completa si no se entiende la importancia 
del libro desde el lugar de enunciación y como un referente semiótico que posibilita la 
representación dentro del discurso de una comunidad subalternizada. Esta representación 
destaca la existencia de un imaginario alternativo a la propuesta hegemónica cuando los 
personajes se muestran ajenos a los parámetros que conforman la nación moderna.  Guillermo 
Mariaca Iturri en su ensayo El poder de la palabra: ensayos sobre la modernidad de la 
crítica literaria hispanoamericana (1993) afirma que antes de Henríquez Ureña, Reyes y 
Mariátegui no se concebía a la literatura como objeto de estudio (19). Para este crítico 
latinoamericano previo a estos autores existía una crisis:  
La crisis es, por consiguiente, crisis del referente de la representación tanto como del 
sujeto de la misma, y esta definición permite manejar operativamente la afirmación 
martiana de que no existirá literatura hispanoamericana mientras no exista 
Hispanoamérica porque ningún discurso podría representar un referente político 
inexistente sino es a la manera del postulado hipotético. Hay crisis porque el signo 
solo representa semióticamente y denuncia, así, su esterilidad pragmática. (20)     
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José de la Cuadra y el Grupo de Guayaquil reconocen la “esterilidad pragmática”. Por esa 
razón sus textos generan un valor simbólico que antes no era reconocido. El libro se convierte 
en el referente del Grupo de Guayaquil, en la muestra de la existencia de una comunidad viva 
del litoral ecuatoriano. Es la prueba de esa complementariedad entre la realidad y la ficción; 
es decir, de una literatura propia hispanoamericana.   
El montuvio ecuatoriano emerge como parte de ese proceso iniciado por Henríquez 
Ureña, Reyes y Mariátegui de toma de conciencia de la existencia de realidades alternativas a 
lo impuesto por la colonia. Dentro de ese camino, De la Cuadra visibiliza desde la palabra a 
la comunidad montuvia, usando la sociología como un (pre)texto, y simultáneamente desafía 
al paradigma del discurso hegemónico que parte de la idea de que “La función estatal de la 
literatura se realiza reformulando las relaciones sociales en el texto, escribiendo a la oralidad 
para incorporar a la modernidad, homogenizando los saberes específicos de las zonas 
marginales de la nación para reducir su diversidad al discurso del poder central” (Mariaca 
Iturri 19). A partir de este análisis y durante todo el ensayo los referentes bibliográficos 
responden a estudios realizados en el Ecuador.28  
En efecto, De la Cuadra se aleja de un canon occidental. En su novela Los monos 
enloquecidos escrito en 1931 pero publicado en 1951, De la Cuadra ya demuestra sus 
diferencias con las propuestas sociológicas, antropológicas y evolucionistas que llegaban 
desde Alemania: “Esos ridículos doctores de cabezas cuadradas, que han viajado por 
                                                          
28 Pino Ycaza ʻEstudio de la ley de hidrocarburosʼ (Universidad de Guayaquil 1993)” (14), El profesor 
mexicano Moisés Sáenz…ʻsobre el indio ecuatorianoʼ…(Publicaciones de la Secretaría de Educación Pública de 
México) (16), El agrónomo Aspiazu Carbo, en su Organización agrícola en el Ecuador (Universidad de 
Guayaquil, 1935) (23), El higienista porteño doctor Francisco Cabanilla Cevallos, en una obra reciente, Los 
grandes problemas sanitarios del litoral ecuatoriano, (Guayaquil, 1935) (42), Al lector interesado en un 
conocimiento mayor de la poesía montuvia, habrá que remitirlo a las obras de Chávez Franco, cronista oficial de 
Guayaquil (49), El Prof. García Moreno (José Miguel), que ha dedicado preferentemente atención al estudio de 
la criminalidad montuvia, en El problema penal en el Ecuador. (Universidad de Guayaquil, 1933) (50). Como en 
cualquier trabajo científico-académico, la investigación de estos textos implica un proceso de selección 
meticuloso y cuidadoso; también involucra la creación de un canon, de un punto de partida para sustentar una 
relación sincrónica entre la comunidad viva y la nación.     
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Oceanía…, no vieron las realidades lealmente, fielmente…, sino a su acomodo, tratando de 
comprobar las lerdas y cachuzadas teorías que inventan” (41).  De la Cuadra en 1933 ya 
entiende que la visión científica que construyó Occidente de América siempre ha tenido un 
carácter civilizatorio en el que se buscaba desde la pedagogía imponer un solo tipo de 
conocimiento que sustentará la subyugación y la imposición de los unos sobre los otros. 
Cuando menciona que “no ven la realidad”, saca a la luz esa incapacidad de entender a las 
comunidades subalternizadas como sujetos. Además, cuestiona cómo funciona todo el 
aparato científico occidental que encubre la realidad de comunidades estudiadas e 
interpretadas desde lo binario de civilización y barbarie. Por eso no es extraño que De la 
Cuadra se dedicara a escribir sobre la “verdad de la realidad” como un método para 
demostrar la incapacidad de Occidente de entender y discutir las ideas de principio de siglo 
que promulgaban la superioridad de la raza aria y que tenían eco y repercusiones no solo en 
Europa, sino también en toda América.  
Handelsman, en su libro Lo afro y la plurinacionalidad: el caso ecuatoriano visto 
desde su literatura (2001), refiriéndose a la cita de Los monos enloquecidos (1933), agrega 
que se la propone “En contraposición a esta ciencia inventada de los europeos” (Lo Afro 50). 
Justamente lo que afirma Handelsman es la particularidad que encierra el estudio de De la 
Cuadra, quien hace uso de la sociología como ciencia occidental para visibilizar los saberes 
alternativos de la comunidad montuvia que fueron anulados por la misma ciencia euro-
centrista.  
Siguiendo este hilo de pensamiento, la construcción del libro y sus textos desafían a 
una linealidad de las investigaciones científicas de la época. Cómo bien lo dice Humberto E. 
Robles sobre El montuvio ecuatoriano al afirmar que es una investigación que se organiza 
desde una forma “zigzagueante que se desplaza, primero, de modo centrípeto, de un espacio 
geográfico/histórico, a uno que acaba por circunscribirse en el ámbito cultural y familiar del 
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sujeto estudiado” (Testimonio XIV). Esto se observa en los capítulos en que está dividido el 
ensayo. El libro inicia con el título “Plan geográfico del Ecuador”, y el uso de la geografía le 
permite al escritor guayaquileño construir el imaginario de carencia de territorio. Como Martí 
puntualizó a fines del siglo XIX acerca de la todavía no existencia de una literatura 
hispanoamericana, citado por Mariaca en páginas anteriores, De la Cuadra parte del concepto 
de que no se puede escribir sobre el Ecuador y sobre el montuvio mientras no exista el 
Ecuador. Este Ecuador imaginado aún no tiene clara su delimitación: “Aparte de las 
disensiones ocasionadas por la fijación de la línea estrictamente sureña, el problema 
fronterizo incide toda la parte sudeste del Ecuador…” (13).  
Ante la inexistencia de fronteras, De la Cuadra se decide por la división de regiones 
que las plantea desde la diversidad y la complementariedad. Mantiene las tres regiones 
separadas por la naturaleza propuestas e impuestas desde la colonia: la costa, la sierra y la 
región oriental o amazónica; a Galápagos no lo toma como una región, sino como un 
territorio insular. Al describir a cada una de las zonas, destaca De la Cuadra los productos que 
se originan en ellas y plantea el estudio desde el materialismo histórico visibilizando las 
relaciones de producción que se construyen y constituyen a la nación.  
Algo notable en el ensayo es que, al describir el territorio, se resalta el papel 
determinante que tienen los ríos que cumplen esa función de complementariedad. Si bien es 
cierto que De la Cuadra usa el materialismo histórico como base para su estudio y en su 
forma de narrar, crea un diálogo entre la comunidad en sentido de lo local y lo nacional. La 
creación del territorio se produce desde una voz y una conciencia propia que se encuentra 
reescribiendo su realidad y violenta a los estudios que silenciaban las voces y trataban como 
objetos a las comunidades observadas.   
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Lo evolucionista, lo sociológico y lo antropológico científico de la primera mitad del 
siglo XX se presenta en función de un discurso de poder que buscaba un dominio global. De 
la Cuadra rompe con el dominio desde el marco referencial. Por supuesto, esto no es un 
invento del escritor de El montuvio ecuatoriano; es parte de un proceso de descolonización 
continental que empieza desde el mismo momento del encuentro y desencuentro de los 
españoles con los nativos americanos y que en la misma colonia lo continúa Eugenio de 
Santa Cruz y Espejo, Simón Rodríguez, José Joaquín Fernández de Lizardi, entre los más 
importantes.  
A partir de estas reflexiones se vuelve importante para José de la Cuadra buscar la 
realidad dentro de su obra, como lo afirma Humberto E. Robles: “la inevitable conclusión de 
que la obra literaria adquiere autoridad solo en términos de la certificación y respaldo que 
halla en estudios informados por la observación y reportaje sistemático de la realidad 
empírica tratada” (Testimonio XIII). Esta misma búsqueda genera, a través de un proceso de 
descolonización epistémica y desde un lugar de enunciación distinto, una realidad alternativa 
que visibiliza al montuvio, no como un ser alejado de la idea de nación, sino como una 
comunidad viva y asociada a la diversidad cultural que tiene el país. Para cimentar esta 
descolonización, no solo es importante la composición zigzagueante del ensayo que desafía 
estructuras de tipo lineal, sino que el escritor guayaquileño termina el texto enfocándose en 
los detalles físicos, en la construcción de la idea política, mítica, cultural y económica del 
montuvio que propugna un país diverso con ideas heterogéneas sobre la vida. Es decir, 
construye una narración que potencializa el encuentro del montuvio con las demás 
colectividades que forman la nación. El ensayo de José De la Cuadra es complementario al 
gran proyecto literario que construye en conjunto con el Grupo de Guayaquil; pero, sobre 
todo, este libro es la piedra angular que representa a una comunidad viva de la que se habla 
en sus obras más importantes como La Tigra (1932) y Los Sangurimas (1934). Como afirma 
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Michael Handelsman refiriéndose a lo afro-ecuatoriano, pero que bien podría usarse en lo 
montuvio: “…insisto en el diálogo que privilegia la voz del negro al mismo tiempo que 
valora la co-participación de los demás” (Lo Afro 27). De la Cuadra trata de ser una caja de 
resonancia de la voz del montuvio y se expresa a través de esa co-participación que le permite 
una convivencia profunda con la colectividad montuvia. Narra el mundo de la vida de esa 
comunidad que se encuentra en conflicto con el mundo moderno que a finales de los años 
treinta seguía estereotipándola dentro del imaginario de la nación como lo salvaje, lo 
incivilizado, lo inferior. 
3.1.3 Los saberes raciales y la subjetivación del montuvio 
La raza como concepto dentro de la colonialidad del poder fue y es una construcción 
epistemológica que determina el lugar de una comunidad dentro del imaginario social. La 
conquista y la colonia permitieron instaurar preceptos y estereotipos que se consolidaron en 
la independencia y se instituyeron en la república. El color de piel en complemento con la 
procedencia, el origen, la lengua, la fe y la Historia oficial, son elementos que consintieron y, 
de cierta manera, admiten hasta hoy la creación de un falso conocimiento binario que define 
lo civilizado y lo salvaje y produce dominadores y dominados. 
Ese proceso de (re)educación se construye desde la colonia a través de leyes que 
limitan y discriminan a la mayoría por medio de un sistema de castas. En la república, pese a 
la lucha constante de movimientos sociales y a grandes avances que reivindicaban la 
situación de comunidades subalternizadas, se mantuvo esta creación racial imaginaria de 
inferioridad que buscaba consolidar el dominio de lo blanco y lo blanco-mestizo. Un ejemplo 
se encuentra en la Constitución de 1929 producto de la llamada Revolución Juliana, donde el 
artículo 13 determina que “Es ciudadano todo ecuatoriano, hombre o mujer, mayor de 
veintiún años, que sepa leer y escribir”. El conocimiento y la instrucción formal, diseñada 
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para los blancos y blanco-mestizos, fueron parte fundamental en el proceso de construcción 
de la nación moderna. La educación de la primera parte del siglo XX mantenía una lógica 
occidental en la cual se consolidaba la raza como un eje fundamental para acceder a los 
derechos. Tanto es así, que en el artículo 3 de la ya citada Constitución se afirma que la 
soberanía la ejerce el pueblo, dando fuerza a la noción de que para ser ciudadano y parte del 
pueblo se precisa una educación formal, que era derecho casi exclusivo del criollo blanco y 
del blanco-mestizo. Según la investigación de Ronn Pineo, en Guayaquil en 1910 el 70% de 
la gente era analfabeta (84); según Rosa María Torres, en una investigación realizada para la 
Unesco en 1950, el analfabetismo era de 44% en el Ecuador (9).   
Dentro de este contexto El montuvio ecuatoriano se constituye en un ensayo que 
critica la construcción de la nación bajo el paradigma de la homogeneidad criolla y blanca-
mestiza. En él se afirma que el montuvio es producto de “60% de indígenas, 30% de negro y 
10% de blanco” (27). En esta propuesta genética de De la Cuadra se encierra una paradoja 
que se expresa dentro de la comunidad imaginada y dentro de la nación. Al afirmar la 
existencia de esta mezcla racial se admite que no se necesita ser blanco para existir, lo que 
lleva a la auto-subjetivación como comunidades originarias en resistencia que reclaman sus 
derechos sobre la tierra. Pero simultáneamente su bajo porcentaje de sangre blanca los 
convierte en un pueblo sometido, subyugado, colonizado y marginal.   
La raza montuvia que plantea José de la Cuadra desde el mestizaje, implica la génesis 
de esta comunidad dentro de un pensamiento cultural y ya no netamente biológico. Este 
capítulo del libro del escritor guayaquileño es parte de la visibilización y subjetivación de un 
pueblo que se complementa con parámetros definidos en su economía, sus tradiciones, sus 
historias; es decir, en la expresión de la cosmovisión de una comunidad viva. Volviendo a 
Handelsman en su texto sobre lo afro, el investigador afirma: “Entiendo lo de 'ser negro' en 
un sentido cultural que trasciende nociones biologistas y que implica una conciencia de toda 
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una trayectoria histórica” (Lo Afro 27). José De la Cuadra entiende a lo montuvio en su texto 
como parte de un origen nacional en donde la diversidad permite la creación de 
conocimientos alternativos que desafían los paradigmas de la lógica colonial.  En la idea 
racial que plantea, se encuentra una insurrección simbólica a los conceptos que se instauran 
en la Constitución de 1929 sobre pueblo y ciudadano. El texto transgrede de forma violenta 
los principios de hegemonía que existen en el imaginario del Ecuador y genera un 
posicionamiento de lo subalternizado como parte esencial del territorio. La propuesta 
genética de De la Cuadra subvierte la idea de que en la costa ecuatoriana lo blanco sea el eje 
principal del origen del ser guayaquileño, y lo montuvio pasa a identificarse como uno de los 
pueblos herederos del territorio ecuatoriano. El poner un porcentaje tan bajo a lo ario actúa 
como una forma de descolonizar el conocimiento que atribuyó criterios de inferioridad racial 
de acuerdo a la cantidad de sangre blanca que corre por las venas. También alega a favor de 
la comunidad montuvia la potestad de reclamar por su territorio al demostrar la confluencia 
de razas ancestrales. La genética expuesta por De la Cuadra inicia una nueva comprensión del 
ser y del deber ser de la comunidad que resiste a un racismo institucionalizado que pretendía 
un blanqueamiento de la sociedad. El escritor guayaquileño expresa el deber ser cuando 
señala que “la capital montuvia es Guayaquil” (62); la identidad de la ciudad se complementa 
con la identidad de un pueblo, con el espacio que se re-significa y con los valores coloniales 
sobre raza y casta que se cuestionan.  
En esta propuesta se abre el espacio para el diálogo de otras culturas que permanecían 
ocultas y desplazadas dentro de la formación de la república. Lo Afro-ecuatoriano pasa a 
tener un rol importante en la creación del imaginario de la región. Su cultura se traslada desde 
el norte del Ecuador, en dónde aparecía encerrada, hacia una pertenencia a un todo. Es decir, 
empiezan a entrelazarse historias para construir la idea de la nación desde lo heterogéneo. Lo 
originario y ancestral se manifiestan dentro de componentes que se complementan y ajustan a 
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los pueblos americanos. La mezcla de la sangre abre la puerta a un diálogo cultural que no se 
expresa únicamente en la raza a través de la biología, sino que a partir de la historia de 
relación sanguínea se entienden formas de vida diversas, cosmovisiones y saberes 
alternativos a la propuesta hegemónica de la nación.  
La descripción física del montuvio y la afirmación sobre el porcentaje racial son 
paradójicas y abren el paradigma de ser iguales desde la diversidad. De la Cuadra busca 
construir un imaginario único del montuvio. Sin embargo, al mismo tiempo lo describe de 
una manera general: “es de mediana talla, más bien bajo[…]de cabello lacio o levemente 
crespo…es de hombros y tórax anchos hasta que el paludismo[…]los encoje[…]su color va 
del moreno oscuro, casi morado, al amarillo mate” (26-27). Para romper con esa descripción, 
que podría caer en una generalidad plagada de modelos de uniformidad, De la Cuadra agrega 
lo que se aprende dentro de la comunidad montuvia que tiene que ver con saber jinetear un 
caballo, el ser buen nadador o el tener manos grandes (40). La respuesta a esto desplaza al 
conocimiento biológico-genético y los porcentajes raciales como esenciales para determinar 
el proceder de un individuo y se complementan con habilidades y características que son 
producto de una convivencia en resistencia con otras comunidades.  
En la descripción física de la mujer montuvia, De la Cuadra también cae en lugares 
comunes que llevan a la construcción de un imaginario exótico del cuerpo femenino: “Sus 
senos -chicos y duros- su vientre hundido y sus caderas altas, la sazonan de un picante 
atractivo sexual” (41). La mujer americana como lo exótico es un estereotipo que se usa hasta 
hoy y que parte de las crónicas de la conquista. Sin embargo, el escritor guayaquileño 
trasciende lo físico y agrega: “Por lo que atañe a las faenas propiamente campesinas, la mujer 
montuvia[…,] es tan capaz y tan experta como el hombre montuvio. Resulta admirable 
contemplarla tomando el puesto del varón” (41). De un plumazo plantea la igualdad de 
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género en el trabajo como algo natural mientras que dentro de la lógica colonial y moderna 
esa idea producía espanto.   
 De la Cuadra, a través de su descripción física, crea un personaje que se convierte en 
referente de la historia de una región del país y de América. Usa el mestizaje, pensado a partir 
de la raza biológica, como la excusa perfecta para mostrar una igualdad desde lo diverso. 
Físicamente el montuvio puede tener características de indio o de cholo, pero culturalmente 
es único. En el ensayo de De la Cuadra se visibiliza la descolonización que se plantea dentro 
del proyecto del Grupo de Guayaquil de ruptura con el orden hegemónico de la lógica 
colonial. El pueblo montuvio irrumpe violentamente en la vida de la nación como un 
personaje colectivo con presencia propia, con su territorio, con injerencia en el aparato 
económico. Desarticula una visión de nación en la cual ser pueblo y ciudadano corresponde 
únicamente a quienes han adquirido una educación formal exclusiva de una oligarquía que 
sigue el modelo de superioridad racial como forma de imponer un imaginario social.  
3.1.4 Los saberes de la tierra 
Pensar a la nación propone una relación simbiótica entre el espacio y la comunidad. 
El saber territorial parte de la incapacidad del Ecuador de determinar los límites elusivos de 
su territorio ya que durante toda la república se fue desmembrando29. José De La Cuadra 
conoce esa realidad y por esta razón inicia su ensayo cuestionando el imaginario de territorio 
que ha sido sometido a constantes cambios desde su formación: “Virtualmente, los individuos 
de esta generación confrontamos una suerte de desorientación” (11). De la Cuadra sabe que 
no es posible definir los límites del territorio de la nación; sin embargo, las comunidades 
                                                          
29 El Ecuador siempre reclamó como límites los establecidos por la Real Cédula de 1563 que formó la Real 
Audiencia de Quito. Ni Colombia, ni Brasil, ni Perú aceptaron esa delimitación y tras una serie de guerras y 
tratados el territorio ecuatoriano quedó reducido a 283.561 km2. De ahí surge ésta constante idea de pérdida de 
territorio. Según José de la Cuadra el Ecuador tenía en ese momento un territorio de 700 mil km2 de los cuáles 
350 mil km2 estaban en disputa (14).  
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invisibilizadas tienen una idea clara de su espacio vital. El territorio alberga la cultura, los 
sueños, las esperanzas y una historia que se va componiendo. Mientras el pueblo montuvio 
tiene claro el imaginario del espacio donde se desenvuelve su vida dentro de lo rural, el 
Estado por no tener fronteras claras carece de una conciencia sobre el territorio. Para 
dilucidar esta propuesta limítrofe que se encuentra en el texto es importante volver a la 
Constitución de 1929 que afirma en su artículo 2: “El territorio de la República comprende 
todas las provincias con que se erigió la antigua Presidencia de Quito y, además, el 
Archipiélago de Colón, antes de Galápagos. Las fronteras aún no demarcadas definitivamente 
se fijarán por Tratados Públicos u otros medios previstos en el Derecho Internacional”. Es 
decir, la nación criolla, blanca y blanca-mestiza no logró conformar un espacio de vida aún, 
siendo república; esta es la confusión a la que se refiere José De la Cuadra. Mientras tanto el 
pueblo montuvio conoce y se reconoce en su territorio, aunque se encuentra en constante 
resistencia y conflicto con los terratenientes y las compañías nacionales y extranjeras.  
El saber territorial que presenta De la Cuadra es complejo ya que implica reconocer la 
relación entre el ser humano y su entorno: “Acaso porque sienta una inconfesada solidaridad 
vital con los animales, que lo ayudan en sus faenas, que lo acompañan, que le proporcionan 
alimentos, el montuvio es cazador únicamente por necesidad” (40). En este párrafo se 
interpreta otra forma de vinculación del ser humano con la naturaleza que va más allá de 
cubrir las necesidades de consumo y productividad. La asociación de la palabra solidaridad 
con los animales envuelve un pensamiento alternativo acerca de cómo comprende el mundo 
de la vida el ser montuvio. En efecto, mientras que la modernidad invade cada vez más las 
fronteras de las comunidades subalternizadas con conceptos de desarrollo y progreso que 
ponen a la naturaleza al servicio del ser humano, el montuvio resiste dentro de una relación 
conflictiva y, al mismo tiempo, de respeto con su espacio de vida. Lo que presenta De la 
Cuadra es una convivencia violenta y paradójica entre el saber de la modernidad y el saber 
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montuvio. El territorio para el Estado como para la comunidad es un legado en disputa 
invadido por la avaricia, el dinero y la fragmentación. 
Así lo demuestra el texto cuando se refiere a los monocultivos: “Por desgracia la 
agricultura del litoral adolece de un viejo defecto…su tendencia a mantener el producto único 
o predominante” (22). De la Cuadra hace una larga lista que empieza con el caucho, la tagua 
y culmina con el cacao y cómo este mal uso del suelo cambió el entorno y el espacio vital del 
montuvio acostumbrado a una producción diversa de la tierra para alimentarse. Este conflicto 
de saberes se mantiene hasta la actualidad y se encuentra en las discusiones de soberanía 
alimentaria, tanto en el Ecuador como en la Región Andina y en el mundo entero.  El ensayo 
de José De la Cuadra critica una lógica capitalista y pondera la diversidad de productos en 
torno a la cultura alimentaria de un pueblo. 
También es importante pensar en cómo se abordan los conceptos de propiedad 
privada, patrimonio social y latifundio dentro del ensayo. De la Cuadra afirma: “Así la zona 
montuvia atendiese ahora a cultivos que en otra época eran subestimados, como el de frutales 
[…] Calamitosamente las haciendas frutales han pasado a ser, en su mayor parte, propiedad 
de compañías extranjeras” (27). Esta invasión a la tierra montuvia provoca una relación 
violenta entre el Estado y su proyecto de nación moderna y los saberes alternativos del 
pueblo montuvio. José De la Cuadra ya advierte esto y afirma: “El hombre del monte se 
aferra al terrón” (27) y más adelante agrega: “Así, el montuvio se aproxima sentimentalmente 
y hasta llega a cometer lo que en lenguaje abogadil suele decirse 'crimen social'; esto es, 
rebeliones a mano armada contra la policía que apoya al terrateniente” (51). De la Cuadra 
sabe que su ensayo es subversivo y que se encuentra en disputa con un proyecto de país 
hegemónico, en el cual a la idea de desarrollo y progreso estaba sometida al imaginario de 
una tierra sin historia que cumple el único fin de producir y ser explotada.    
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No estará de más señalar que el montuvio sí deseaba un tipo de desarrollo y progreso.  
Sin embargo, su saber territorial y su lógica alternativa a la modernidad obligan a otra forma 
de pensar esos conceptos que fueron implantados desde el capital como única alternativa para 
la creación de la nación moderna. Sobre esta visión alternativa de la Cuadra puntualiza: 
El montuvio pequeño propietario, así como lo sea, cierra de inmediato su 
economía y la constituye a tipo familiar, en régimen de proindivisión de bienes 
patrimoniales y socialización, dentro del círculo de sangre y afinidad, de los 
medios de producción. No habrá reparto de los frutos, pero se permitirá que 
cada miembro de la economía tome para sí, como bienes de uso, lo que estime 
necesario. Aparentemente se dejará facultad discrecional en la medida de esta 
apropiación individual; en verdad, la supuesta libertad se conformará a la justa 
necesidad de lo apropiado y tendrá como límite máximo el perjuicio que 
ocasione al derecho de aprovechamiento por los demás miembros, contando 
con que no se derive lesión para la economía familiar misma. Tácitamente se 
reconocerá la exclusividad de los bienes de uso, aunque estos hayan sido 
restados del acervo común (74).  
La lectura que hace de la Cuadra de la convivencia entre el pueblo montuvio, su tierra 
y su sistema económico muestra un proceso alternativo y paralelo al impuesto por el Estado 
nación. Al mismo tiempo, determina una forma de resistencia ancestral ya que cuestiona una 
lógica que se imponía en el mundo mercantilista de la colonia. Simultáneamente los pueblos 
que surgieron en América tuvieron que buscar sus propias formas de vida desde sus saberes y 
desde su idiosincrasia. Pero el buscar sus formas no quiere decir aislarse. Para José De la 
Cuadra el territorio rural montuvio no puede ser concebido sin la ciudad moderna Guayaquil, 
y la metrópoli no puede ser concebida sin lo rural. De la Cuadra rompe con la estructura 
binaria de ciudad como civilización y campo como lo salvaje y pretende que se 
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complementen. En el texto se conoce y se reconoce que, para crear el concepto de ciudad, de 
pueblo y de nación se necesita tener un vínculo histórico, económico, político y sobre todo 
cultural con la comunidad que lo habita y lo habitó. No es una casualidad que en las últimas 
cuatro páginas el escritor ecuatoriano nombre a Guayaquil la capital montuvia en dos 
ocasiones (88-92). En este sentido es importante pensar que la ciudad de Santiago de 
Guayaquil fue creada por españoles en un territorio que ya tenía asentamientos previos, es 
decir un territorio que ya tenía su propia historia, su propio modelo económico, político y 
cultural. La conquista, como forma de dominio, hace un trabajo de encubrimiento de ese 
bagaje simbólico que está presente en el espacio de vida. Sin embargo, no ha logrado borrar 
los saberes otros debido a una constante resistencia de los pueblos y comunidades que 
habitaron esta zona.  
Desde esta perspectiva la ciudad o pueblo español era pensado a partir de la 
imposición de un sistema religioso y monárquico que se erigía con la construcción de sus 
principales instituciones sobre las ruinas de la civilización conquistada. Jay Kinsbruner en su 
libro sobre la ciudad colonial, afirma que el espacio se pensaba desde lo geométrico 
cuadrado. Y que las instituciones del rey como de la iglesia tenían el lugar privilegiado en la 
plaza central (11). Es así como se forma un arquetipo de ciudad que se edifica desde la plaza 
central donde se ubican la iglesia y las instituciones locales. A partir de ese punto de 
referencia, el pueblo o ciudad crecía en manzanas cuadrangulares de una medida exacta (11). 
En la práctica esto era casi imposible de lograr debido a la geografía de cada uno de los 
territorios. Esta visión arquetípica de cómo debe ser una ciudad ibérica se implanta dentro de 
las colonias y se reproduce en todos los pueblos fundados.  
De la Cuadra no niega esta realidad. Al tratar de complementar la ciudad de 
Guayaquil como capital del pueblo montuvio, busca el descubrimiento del simbolismo del 
territorio que fue ocultado por la conquista y la colonia e intenta crear un diálogo entre la 
182 
 
ciudad moderna y su ancestralidad. Miles, Hall y Borden en su libro The City Culture 
Readers (2000) manifiestan que “A city is a set of beliefs…a set of objects…is invisible” (1). 
Y así lo entiende no solo José De la Cuadra sino todo el Grupo de Guayaquil que, a través de 
su proyecto literario, de-construye los espacios ciudad y campo, rompe con la violencia 
simbólica establecida desde un discurso de poder estatal y hace visible un pensamiento 
alternativo al de la modernidad que lleva a la re-significación de los espacios y pensamientos 
creados en la colonia y que fueron plasmados con conceptos instaurados por un saber 
hegemónico a través de objetos, edificios, estatuas, monumentos que dieron un significado al 
lugar.  
En Guayaquil, como en el Ecuador y en todo el continente, la colonización constituye 
una herencia impuesta que se encuentra siendo resistida. Como ya se observó en Los que se 
van, y se consolida en este ensayo, existe una disputa violenta, dentro de un espacio en donde 
se trata de imponer la idea de nación e integración sobre la idea de diversidad. Este hecho 
pone de manifiesto no solamente la imposibilidad de dejar atrás 500 años de colonización y 
resistencia, sino también el intento fallido de una homogenización de la sociedad que no ha 
podido romper los simbolismos de pueblos ancestrales y originarios que estaban allí o que se 
fueron conformando bajo esas raíces, demostrando diversidad y heterogeneidad. Al proponer 
a Guayaquil como capital montuvia, José De la Cuadra incorpora el debate de lo mestizo y lo 
diverso para enseñar que el territorio no solo es un espacio de una cultura hegemónica, sino 
que comprende múltiples culturas y formas de vida alternativas al proyecto oficial de la 
modernidad y de la ciudad.   
3.1.5 Los saberes de la cultura montuvia 
En este marco simbiótico que se ha planteado entre tierra y comunidad es 
fundamental pensar que el territorio tiene capas superpuestas dejadas por la huella cultural de 
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la comunidad que lo habita o lo habitó. En el ensayo de José De la Cuadra se presentan 
saberes culturales artísticos desde lo popular que se muestran fuera de los preceptos de la 
burguesía y la aristocracia criolla, blanca y blanco-mestiza y que se constituyen memoria viva 
de la cultura montuvia. En el proyecto de nación moderna construido desde la hegemonía de 
castas y de clases se creó el imaginario de una cultura presuntamente inalcanzable para el 
pueblo y alejada de la realidad de las comunidades subalternizadas. Esta alta cultura traía de 
Occidente gustos musicales, ritmos, bailes, vestimenta y sobre todo formas narrativas 
destinadas a reproducir, bajo la colonialidad del poder, la cultura hegemónica. 
  Simultáneamente las comunidades subalternizadas transformaban ese mundo de la 
alta cultura: lo de-construían, lo negociaban y se lo apropiaban desde su cosmovisión para, 
así, amalgamar y complementar su entorno cultural. Pintar, esculpir, escribir, recitar o tocar 
un instrumento musical constituían formas artísticas de resistencia de las comunidades 
subalternizadas y, al mismo tiempo, un levantamiento insurgente en contra del poder 
hegemónico que no concebía que dichas comunidades fueran capaces de crear arte.  
Cuando De la Cuadra propone el análisis artístico-cultural dentro del ensayo, abre un 
debate estético que incluye a la cultura de la nación. El arte popular empieza a tomar un 
espacio representativo dentro de la idea de país; muchas de esas tradiciones populares fueron 
absorbidas durante la república y apropiadas para construir la idea del criollo blanco y del 
blanco mestizo como herederos del territorio nacional. El arte montuvio, catalogado por el 
propio escritor como “rudimentario” (48), refiriéndose a la música, o “desconocido” 
refiriéndose al dibujo (47), se convierte en la representación de una existencia ancestral y en 
un referente de lo popular: “En general el montuvio transporta toda música exótica al compás 
de tres por cuatro más o menos acelerado, si no le es posible convertirla en danza” (49). 
Además, agrega que el montuvio con frecuencia es “extraordinario tocador de la guitarra” 
(49). La deconstrucción del ritmo y la apropiación del arte musical permiten que lo popular, 
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que es despreciado por los conceptos de arte manejados dentro de un entorno citadino, 
subvierta las ideas sobre el arte y el acceso en los espacios rurales. 
El amorfino es el mejor ejemplo de la forma en que se subvierte el arte. De La Cuadra 
lo define así: “amorfino, más ensalzado que estudiado, es el contrapunto que se expresa desde 
los refranes populares y desde las formas diversas de expresión de otros pueblos de América, 
remonta su origen a la época colonial” (49).  Sin duda, otro ejemplo de subvertir el arte es la 
narrativa. De La cuadra afirma: “En la narrativa es donde la impulsión artística del montuvio 
alcanza expresiones insignes” (49), y esto implica todo un saber ancestral de representación y 
de referencia. Este proceso de contar envuelve una construcción de un saber intelectual que 
ha sido despreciado por la “Ciudad Letrada”. En ese acto de contar se violenta el lenguaje, el 
entorno, se construye lo mítico y se borra la frontera de lo ficticio y lo real. En este sentido 
volvemos a esa obsesión del escritor guayaquileño por comunicar la realidad del pueblo 
montuvio, lo que implica violentar a los saberes que formaron un conocimiento uniforme, 
homogéneo en el cual no existía forma de visibilizar a las comunidades subalternizadas. De la 
Cuadra muestra que existen realidades alternativas de pueblos que resisten desde la auto-
subjetivación y que se construyen desde su arte, su cultura y su cosmovisión propia. 
3. 2 La Hoguera Bárbara 
 
3.2.1 La creación del héroe mestizo como heredero de la nación  
José de la Cuadra reconoció en el ensayo sobre el montuvio ecuatoriano que “en el 
agro montuvio, las figuras históricas del general Alfaro, del general Montero… no se 
mantienen en sus líneas reales, sino que han trascendido a un plano nebuloso, casi homérico, 
donde viven una vida que pueden compararse… a la de los semidioses de la mitología 
clásica” (53).  Estas figuras endiosadas muestran la ausencia de una historia que reivindique 
la participación de los pueblos y comunidades ancestrales dentro del imaginario de la nación. 
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Como ya se analizó en líneas anteriores, De la Cuadra sugiere una necesaria reescritura de la 
Historia como parte complementaria de un proyecto alternativo que incluya a la diversidad 
negada en el modelo hegemónico que tenía como eje al criollo y al blanco-mestizo.  
Dentro de este contexto Alfredo Pareja Diezcanseco asume la tarea de configurar una 
narración que reconstruya el proceso de formación de lo que hoy se conoce como Ecuador y 
lo hace a partir de la figura de Eloy Alfaro, principal caudillo de la revolución liberal: 
“Escribir la vida de Eloy Alfaro vale tanto casi como escribir la historia de la República del 
Ecuador” (15 I). Su introducción a La hoguera bárbara representa un proceso de exaltación a 
la figura de Alfaro y se centra en la búsqueda de un mesías. Al contrario de lo esperado, 
rompe con el imaginario de la diversidad planteado por el Grupo de Guayaquil en sus inicios 
y asume que para poder construir el ideal de lo nacional es necesario aglutinar al conjunto de 
comunidades subalternizadas y homogenizarlas en torno a la figura de un personaje blanco-
mestizo. En el caso de la novela histórica ese personaje es Eloy Alfaro. 
Los que se van (1930) constituye la visibilización y reconocimiento de comunidades 
subalternizadas y silenciadas dentro de un proyecto de Estado nación moderno; El montuvio 
ecuatoriano (1936) es la re-creación e irrupción alternativa dentro del imaginario de la nación 
de una comunidad subalternizada, que en el texto de De la Cuadra adquiere una presencia y 
una voz. La Hoguera Barbara (1944) de Alfredo Pareja Diezcanseco se presenta como la re-
escritura de la historia del Ecuador desde una visión de reconocimiento a la nación moderna 
que prioriza la asimilación en vez de la diversidad; así reconfigura el proyecto literario del 
Grupo de Guayaquil. Abre una nueva etapa en la cual los poderes coloniales retoman aquel 
proyecto y lo refuncionalizan. Pareja Diezcanseco se aleja de la crítica de la modernidad 
planteada en un inicio y conforma la creación de un país desde preceptos hegemónicos y 
homogenizantes que ponen las bases de la idealización de una nación moderna a través de un 
meta-discurso liberal: “-La condición que hemos acordado es la de que, como el doctor 
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Flores no es liberal, entregue el poder al partido Liberal, ya que el objetivo de todos es la 
felicidad del Ecuador. Que no me entregue el poder a mí, sino a la persona a quién él elija, 
con tal de que sea de mi bando” (154 I). En estas palabras de Alfaro se resume como entendía 
el caudillo blanco-mestizo el desarrollo de la nación dentro de una ideología única y que 
igual silenció y aglutinó dentro de un todo a las comunidades subalternizadas. Ciertamente 
que el contexto de Alfaro era lo binario que definía al mundo entre lo conservador y lo 
liberal; este meta-discurso liberal es utilizado en 1944 para consolidar la propuesta que 
enfatiza que la única forma de que el Ecuador sea feliz es bajo gobiernos liberales que, por 
igual, neutralizaba la diversidad, y esa afirmación de una felicidad nacional era excluyente.   
En la obra de Pareja Diezcanseco se vuelven a silenciar las voces del país diverso y se 
configura un narrador omnisciente que desde la “Ciudad Letrada” reescribe la historia de la 
patria enmarcándola dentro de los parámetros de orden, progreso y desarrollo que la 
modernidad occidental sustenta a través del simbolismo de la libertad: “Cuando yo sea 
grande voy a pelear por la libertad” (24 I); “No, la figura maravillosa de su Simón Bolívar no 
estaba definitivamente muerta…volvería a sembrar frutos prodigiosos en los campos de la 
libertad” (31 I); “Eloy Alfaro ansiaba en esa época ser masón…Para su exaltación juvenil, ser 
masón, liberal y patriota no era más que una sola y bella actitud…” (33 I). En la primera parte 
de la novela, se configuran los planteamientos simbólicos básicos para entender al personaje 
que se resumen en la idea de la libertad y en pensamientos sobre Bolívar y la masonería. Esta 
columna vertebral presente en la novela ejemplifica la lógica occidental que cruza la 
educación de Eloy Alfaro: “Porque Eloy tenía un maestro compatriota de don Manuel…Hasta 
los catorce años, Eloy estuvo disciplinándose en gramática, caligrafía…, un poco de historia 
y geografía…” (25 I). En la visión de la época los conceptos de libertad se sustentaban en 
preceptos de la revolución francesa. Abanderar el concepto de libertad lleva a la reflexión de 
cuál es el alcance de esa libertad. Con respecto a Bolívar, la mención en el libro es constante 
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e incluso se manifiesta el deseo de Alfaro de recrear una nueva Gran Colombia: “Le 
imputaron como crimen sus gestiones para reunir nuevamente el Ecuador en la Gran 
Colombia. Sueño de Alfaro…comprendía que la única posibilidad de grandeza que tenían los 
pueblos americanos era el cumplimiento de los ideales del Libertador” (125 I).  
En cuanto a la masonería, es una forma de entender el mundo bajo una lógica 
occidental-europea. La creación del héroe a semejanza del libertador Bolívar convierte al 
libro en un palimpsesto que conserva las huellas de una escritura anterior y que pretende ser 
re-creada artificialmente como una nueva escritura. Este ejercicio literario se hace visible en 
las ideas de revolución como un parangón de “Libertad, Igualdad y Fraternidad” y en el 
paralelismo con Simón Bolívar y los principios de libertad. Así la historia de América se 
repite una vez y otra vez, capa sobre capa a imagen y semejanza de la historia occidental.   
En el palimpsesto, al ser un documento que contiene capas de escritura, es imposible 
identificar la realidad y la ficción ya que se sobreponen. Sin embargo, no se complementan. 
La idea de palimpsesto lleva a reflexionar cómo el texto no se ajusta a la concepción de una 
novela, aunque la retórica usada trata de construirla como tal, y tampoco es un documento 
histórico, a pesar de que los datos proporcionados sean frutos de una investigación 
minuciosa. El mismo autor encuentra este problema dentro de la introducción cuando no sabe 
cómo definirla y la determina como un híbrido: “Cerca de cinco años he gastado buscando en 
papeles y documentos todo indicio de verdad. Me han servido los relatos a viva voz, me han 
sido útiles -y mucho- los ataques y las injurias que el viejo luchador padeciera durante su 
vida. Ya se sabe que cuando el hombre escribe, entrega un pensamiento elaborado y, por lo 
mismo, alejado acaso de lo cierto” (16 I).  
Si bien la consigna del Grupo de Guayaquil fue escribir sobre la realidad, la narración 
de esa realidad se convirtió en una creación propia que rompía con la tradición y permitía un 
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proceso de descolonización, toma de conciencia y auto-subjetivación. En los primeros 10 
años de publicaciones, los escritores del Grupo de Guayaquil rompen moldes, evitan 
contribuir a una escritura palimpsestica. La postura reflejaba los modos de vivir y de ser de 
las comunidades subalternizadas; esa realidad que buscaba el Grupo de Guayaquil no se 
encuentra alejada de lo cierto. Quizá ese alejamiento provoca que la obra de Pareja 
Diezcanseco traicione los conceptos de diversidad y reproduzca la lógica occidental.  
La hoguera bárbara es una narración que reconstruye la realidad desde la tradición y 
se enmarca dentro de la lógica de la colonialidad, ya que configura un mundo en el que la 
homogeneidad impuesta por el proyecto, primero criollo y luego blanco-mestizo, es la que 
determina cómo debe ser la nación y el pueblo que la habita. No se puede olvidar que tras el 
proyecto progresista de Alfaro y sus grandes cambios estuvo una élite relacionada a los 
bancos que impulsó un orden social enmarcado dentro de una lógica capitalista 
correspondiente a esta época.        
Con este propósito el escritor guayaquileño utiliza la figura de Eloy Alfaro como 
punto de inicio de una nación que fue imaginada bajo la idea de orden y progreso establecida 
en la modernidad a partir de ideologías Liberales y Conservadoras que no consideraban el 
entorno, ni tampoco las diferencias y la diversidad de América Latina. El orden se enmarcaba 
en principios democráticos que, paradójicamente, hacían diferencias entre ciudadanos, 
determinando quiénes tenían derecho a participar y quiénes no tenían derechos en absoluto. 
El progreso se alineó con modelos latifundistas de tenencia y posesión de la tierra; en cuanto 
al mercado, como sustento del capital, se complementaba con conceptos de clase y castas 
sociales. Por esta razón, Pareja Diezcanseco define a los procesos que crearon lo que hoy es 
Ecuador: “Toda la historia de mi país es una historia de dolor. Hoguera de pasiones, y no de 
las peores, por crear un homogéneo espíritu nacional, siempre quebrándose a causa de 
pecados originales y de las geografías opuestas, no conciliadas por una economía 
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suficientemente desenvuelta” (15 I). Esta confesión del escritor guayaquileño muestra que su 
intención en la re-escritura de la vida de Eloy Alfaro es servir como una forma de unificar el 
ethos ecuatoriano alrededor de la figura del caudillo como modelo del ser y del deber ser.   
 En la novela, Alfaro representa el triunfo del progreso sobre la tradición 
conservadora: “los intereses de la clase rica tenían que frenar la revolución. El sueño de 
Alfaro se perdía en utópicas conjeturas. Pero, cuando menos era una voz que se levantaba en 
aquel desierto de rapiña. Sólo generaciones futuras podrían cumplir con el mandato” (42 II). 
La novela busca re-significar la figura del héroe dentro del imaginario nacional y perpetuar la 
idea de Alfaro como el hombre pobre y sacrificado que creó el país moderno. Se utiliza la 
lucha de clases como una forma de posicionar al héroe como parte del pueblo. Al mismo 
tiempo esta obra no puede escapar de mencionar frases como “el viejo luchador” (16 I), “el 
general de las derrotas” (19 I) o el ejecutor del “ferrocarril más difícil del mundo” (93 II) 
como forma de perennizar al héroe, visiones que se mantienen hasta la actualidad.  
La novela contribuye a la creación de un mito sobre el general Eloy Alfaro a través de 
su proyecto modernizador el cual encarna el microcosmos de lo que debió ser el Ecuador: “El 
Estado y la Iglesia se separaron para siempre. La libertad de cultos no sufriría limitaciones. Y 
las garantías individuales levantaron el derecho del hombre y la libertad de conciencia hasta 
el sitio más alto. Libre fue el pensamiento y libre fue la palabra” (174 II). Es decir, Alfaro 
quería un país liberal, en progreso y en búsqueda del desarrollo. 
Radcliffe y Westwood han comentado: “By examining the process of performing and 
displaying national history in Ecuador, this section notes a contradiction in the aims of 
national history, as it projects itself back into a mythical, heroic past and forward into a 
golden future” (51). Esa comprensión de un pasado heroico y de un futuro dorado que 
presentan Radcliffe y Westwood en su análisis de América Latina y en particular del 
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Ecuador, se exhibe en la novela que describe la vida de Alfaro como un héroe y que 
visibiliza, tal vez sin querer, todo un proyecto de modernidad impulsado por la burguesía 
mercantil guayaquileña. El respaldo al caudillo de un sector oligárquico de la sociedad 
siempre tuvo la intención de formar una nación moderna con un futuro que se adecúe a las 
necesidades de la élite. Algunas pruebas de ello radican en que la libertad de cultos no 
cambió en nada el porcentaje de católicos en el país y la libertad de palabra y pensamiento 
siguió siendo exclusivo privilegio de un grupo minoritario de la sociedad. 
Eloy Alfaro se constituyó en un símbolo heroico de la capacidad del país de 
prosperar. Ya lo dice la ecuatorianista María del Carmen Fernández: “El liberalismo que 
adquirió caracteres de mito, de un mito que sustituía a otro, al religioso, y que tuvo la 
suficiente fuerza para que las capas subordinadas hallaran en él 'la esperanza y la quimera'…” 
(28). Este simbolismo que legitimó a este personaje le llevó a identificarse en un doble 
significado que se expresa dentro de la novela y que parece contradictorio ya que en una 
primera parte Alfaro se presenta como el exitoso y moderno empresario que logra una fortuna 
en Panamá, fortuna que le sirve para lograr la libertad: “Dedicado al comercio, Alfaro amasó 
en pocos años una considerable fortuna en Panamá. Era pues, joven y rico…Su fortuna exigía 
ser fabricada de otro metal que nada tenía que ver con el de las monedas: el de los puros 
sueños…” (42 I). En la segunda parte Alfaro se presenta como el pobre y honrado debido a la 
revolución: “Después, la pobreza reinó en la casa como un reproche diario a la fortuna 
derrochada por la libertad” (142 II). En el mismo sentido el personaje Alfaro es el visionario 
que transforma al Ecuador durante la primera mitad del siglo XX con propuestas que 
cuestionaban a una tradición colonial y a una construcción de clases sociales. Sin embargo, al 
final la propuesta se centra en un modelo hegemónico sostenido por la bancocracia.  
Este análisis no busca desmerecer la magnitud y trascendencia que tuvo y que tiene 
Eloy Alfaro en la construcción de la nación ecuatoriana. Pero sí expresa la necesidad de 
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reflexionar sobre lo que la novela presenta y encubre con respecto a un proyecto que sirvió 
también para ahondar las diferencias regionales e implantar la modernidad propuesta desde 
las esferas de poder guayaquileñas. Por consiguiente, se plantea esta reescritura de la historia 
desde la novela como algo que no trata “propiamente del conjunto de cosas dejadas por el 
hombre, sino de la vida humana y de su proceso constituyente de mundo” (337). El 
historiador mexicano Luis Villoro agrega, “…al recuperar los sentidos humanos del pasado, 
esclarece una dimensión de nuestra propia situación y otorga un nuevo significado a cada una 
de nuestras acciones” (338). Con este planteamiento se busca indagar en los significados 
encubiertos desde una perspectiva de desmitificación del símbolo de Alfaro en La hoguera 
bárbara y, así, contribuir al cuestionamiento de la Historia oficial construida desde la 
hegemonía del poder.  
A partir del concepto de héroe, el personaje de Alfaro en la novela se de-construye 
como el prócer insurgente de luchas y, al mismo tiempo, se convierte en un doble del 
personaje antihéroe Gabriel García Moreno. Alfaro y García Moreno son símbolos que 
representan un método de enseñanza que abre la oportunidad a un determinado grupo social 
de imaginar el país de acuerdo a sus visiones y necesidades que afianzan al mestizaje como 
heredero legítimo del territorio: 
El partido Conservador sabía proteger su hacienda, pagaba tropas para cuidar 
el orden, se enfurecía cuando alguien hablaba en nombre del pueblo…En la 
Costa el montubio, y en la Sierra el indio nada significaban. Los hombres de 
calidad, los de cultura, los de inteligencia señalada, daban lustre a su viejo 
partido y al prestigio, en cierto modo, de la Patria en sus relaciones externas, 
pero no comprendían la dialéctica interior de un país atormentado. Y hasta los 
más probos y rectos conservadores cumplían su destino de señores, 
enteramente sordos al tiempo y a las verdades populares…Pero todo pueblo, 
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alfabeto o no, posee intuiciones, aquella formación de sabiduría sin 
diccionario, que nadie osa explicar, pero que vive hacinada y de súbito aparece 
como las tormentas en los mares desconocidos (131 I).  
Mientras los conservadores imaginaban un país latifundista, los liberales imaginaban otro 
país, bajo el mismo paradigma de la modernidad. La diferencia consistió en que “Alfaro, 
como Napoleón, como Bolívar, estaba creando una nueva clase dirigente” (66 II). Así 
también se instituyen las diferencias raciales como la creación de los pueblos ancestrales y 
originarios como algo utilitario para el progreso. José De la Cuadra ya se había referido al 
montuvio en estos mismos: “Las intervenciones del montuvio en la política, siempre como 
materia, jamás como sujeto” (65). El saber que se construye en la obra del meta-discurso 
liberal y conservador niega y oculta historias otras que también son fundamentales para 
entender el imaginario de la nación. 
La hoguera bárbara se convierte en un meta-discurso liberal, ya que desde un espacio 
hegemónico construye propuestas binarias entre el bien y el mal para diferenciarse de lo 
conservador y, posteriormente, sustentará lo socialista frente a lo capitalista. En efecto, Pareja 
Diezcanseco crea desde la ficción un discurso encerrado en un solo imaginario del país. Ante 
esto es preciso reexaminar cómo se resignifica a Alfaro.  Es decir, el héroe del liberalismo 
ecuatoriano llega a ejemplificar a la nación donde aún germinan ideas de la barbarie frente a 
la civilización y convive el conflicto de lo occidental como desarrollo y lo ancestral como un 
pasado lejano que no se necesita recuperar: “El país necesitaba de paz. Y más que eso: formar 
una nacionalidad con las fuerzas dispersas y contrarias. Sabía que las realidades geográficas 
se rechazaban y que, por ello, y por la ignorancia en la que se había mantenido el pueblo, el 
organismo nacional marchaba a des-tiempos peligrosos” (14 II).  
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Para adentrarse en el contexto de La hoguera bárbara es fundamental tener claro el 
proyecto de modernidad impulsado por las élites guayaquileñas. Previo a la independencia, a 
finales del siglo XVIII, como lo afirma el estudioso Ernesto Capello: “By the late eighteenth 
century, the economic and cultural model that had prevailed in colonial Quito had fallen 
victim to centrifugal pressure” (10).  Quito se quedó en un encierro no solo geográfico, sino 
también social, económico y cultural. El latifundismo constituido en la república profundizó 
esta crisis debido a la discriminación y la exclusión de las comunidades subalternizadas en la 
capital. La nueva aristocracia quiteña se constituyó a través de un aparato burocrático 
centralista, que regía el destino de las rentas internas. Desde el orden colonial, se aferró al 
poder establecido e hizo del sistema de castas-racial un modus vivendi para mantener un 
poder hegemónico. Por supuesto, esto se produce por un sin número de factores económicos 
como, por ejemplo, la caída de la industria textil y la disputa de los productos destinados al 
consumo interno frente a los importados. El de que en Quito se mantenga el statu quo, no 
quiere decir que en la ciudad no hayan existido transformaciones del pensamiento como las 
que se presentan con la llegada y puesta en operación del telescopio, o con la construcción 
del panóptico, entre otras. Lo que sí acontecía es que existía un encierro social.  
Por otro lado, Guayaquil inicia un proceso en el cual el puerto se vuelve eje 
fundamental del intercambio comercial con otros mercados, lo que ayuda a la creación de 
empleos y a un proceso de urbanización que promueve la construcción y convierte a la ciudad 
en un centro de generación de capital. Del olvido al que había sido sometida esta ciudad, 
durante la colonia, pasa a ser el centro de un país en formación, como se afirma en la novela:  
Guayaquil gozaba de fama como ciudad liberal. Y lo era, sin duda: la 
inspiración el dinero y la carne para la metralla salían de la capital comercial 
del país, rica, tropical y verbosa. Allí se estaba integrando una clase de 
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hombres que, en los años sucesivos, no abandonarían la causa de la 
transformación histórica y económica del Ecuador (58 I). 
Ser la capital comercial implica la construcción del imaginario de lo que tiene que ser 
una ciudad dentro de la modernidad. La forma de organización de la ciudad visibiliza el 
ingreso al sistema capitalista que promueve al desarrollo como un modelo de posesión de 
bienes y dinero. Esto se puede confirmar en la investigación de Camilla Townsend cuando 
afirma: “In 1835 there were 120 registered merchants in Guayaquil” (78), un número bastante 
significativo para cualquier ciudad de la época que da cuenta de la relación que existía entre 
los pequeños y grandes comerciantes y lo que provocó un movimiento continuo de pesos. En 
ese boom comercial inicia todo un proyecto de las élites guayaquileñas para posicionar a la 
ciudad como el prototipo de lo que debe ser la nación moderna. Se construye la idea del 
progreso y desarrollo a través de las industrias del astillero y de los monocultivos de materia 
prima que son requeridos por otra parte del mundo, como lo dice Ronn Pineo: “During these 
years Latin American cities rebounded from their long post independence economic slump, 
responding to export opportunities in the international economy” (XV). En este proceso el 
capital entra dentro del imaginario productivo y se crean los primeros bancos del Ecuador que 
producen su propio dinero y permiten el manejo de distintas divisas y el movimiento 
monetario para la creación de negocios y otras industrias. Esta realidad es fundamental para 
entender la propuesta del meta-discurso de la novela que se acerca a la ideología y retórica 
del socialismo al sustentar y sostener que el “verdadero pueblo ecuatoriano” es el 
proletariado que trabaja en fábricas, que son campesinos y que luchan contra la burguesía: 
“¿Cuál sería el destino si no se permitía que nuevas clases sociales, con más legítima dosis de 
ecuatorianidad en la sangre, llegasen al poder? Los empleados, los artesanos, los 
comerciantes tenían que ascender. La ley histórica empezaba a cumplirse. Solo el pueblo 
daría el poder…” (14 II). Dentro de esta idea del pueblo como fuerza laboral se homogeniza a 
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las diversas comunidades subalternizadas y se busca la imposición de una/otra ideología 
hegemónica. 
Al constituirse Guayaquil como eje económico de la incipiente república del Ecuador, 
se crea un nuevo imaginario que rompe con la estructura de castas y construye la estructura 
de clases sociales. Se piensa al trabajador como sujeto necesario para la economía y al 
territorio como capital. La ciudad, por su parte, se perfila como modelo de orden y progreso. 
El capitalismo que se busca implantar en todo el Ecuador es una alternativa al sistema 
terrateniente feudal que se impuso desde Quito. Así lo advierte el narrador cuando afirma: 
“En Guayaquil la economía se transformaba y el choque con el feudalismo devenía 
inevitable” (14 II). De esta manera el proyecto de Quito se encuentra en constante tensión con 
el de Guayaquil, que pretende establecer la idea del desarrollo bajo los parámetros del capital 
y el mercado, sin tomar en cuenta que no existían las bases suficientes para la imposición de 
este pensamiento en un país aislado, heterogéneo y en continuo desmembramiento.    
3.2.2 Alfaro la construcción del héroe a imagen y semejanza de su enemigo  
En nombre de la formación de la nación moderna el Estado ecuatoriano sirvió como 
un organismo de represión sistemática de las otras comunidades que no se adecuaban al 
imaginario de orden, desarrollo y progreso. El Orden se comprendió como una forma de 
conducta establecidas mediante leyes que favorecían a un grupo en desmedro de la gran 
mayoría. El desarrollo se sustentó como la explotación de recursos naturales primarios por 
medio de mano de obra barata, esclavizada y mal pagada. El progreso fue la creación del 
imaginario de centros urbanos y grandes ciudades asumidas como lo civilizado en 
comparación con lo rural, visto como territorio salvaje. Estas formas de interpretación 
condujeron a que después de la independencia se organice en el país un Estado “feudal” al 
igual que en otros países de América, cómo afirmó José Carlos Mariategui refiriéndose al 
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Perú, pensamiento que también puede ser situado para el caso ecuatoriano: “Las expresiones 
de la feudalidad sobreviviente son dos: latifundio y servidumbre. Expresiones solidarias y 
consustanciales, cuyo análisis nos conduce a la conclusión de que no se puede liquidar la 
servidumbre…sin liquidar el latifundio” (47).  
En este Estado se buscó estrategias para legitimar al criollo y al blanco-mestizo como 
heredero del territorio. Estos grupos buscaban imponer su dominio mediante el uso de 
conceptos de raza, casta y dinero. Tal cual lo habían hecho los colonizadores, esto se puede 
observar en la misma obra cuando se afirma: “[…]prevalidos de un nombre que juzgaban 
aristocrático (les duraba todavía el resentimiento de haber sido tratados como criollos, 
inferiores, por los gobernadores españoles ciento por ciento)” (58 I). Este proceso creó un 
constante conflicto con las comunidades subalternizadas que habitaban el Ecuador. En este 
escenario tan complejo emerge el personaje Eloy Alfaro en la novela de Pareja Diezcanseco. 
Él es hijo de “Manuel Alfaro, capitán de guerrillas en la península, donde llena su cabeza con 
el romanticismo liberal de la época” (21 I); un español que decidió llegar a Ecuador para “la 
explotación de un negocio” (22 I); su madre es Natividad Delgado “una hermosa quinceañera 
manabita” (23 I).  
Es fundamental notar dos aspectos. El primero, la llegada de un español con ideas de 
la época. Esta imagen se puede colocar en paralelo con la llegada de los conquistadores y con 
el mito creador del mestizaje que se fundamenta en el hombre español y la madre americana. 
También resalta la importancia de la procedencia como se hace en la misma novela con el 
otro caudillo, Gabriel García Moreno: “Antes que nada su actitud, su actitud fundamental era 
la de un conquistador, dominador de raza y pueblos vencidos, ea señorito, tan orgulloso de su 
españolidad” (40 I). Además, implica la llegada del conocimiento europeo, “el romanticismo 
liberal” (21 I) como una forma de civilizar al salvaje y demostrar la incapacidad de concebir 
ideas propias.  
197 
 
Lo segundo que es importante notar es que la madre de Alfaro es nombrada por su 
belleza, por dar niños y por engreír al niño (23 I). Es decir, la mujer manabita no participa en 
la novela dentro de la educación, ni mucho menos es parte fundamental de la crianza del 
máximo héroe republicano ecuatoriano; es un personaje secundario e irrelevante en el texto. 
De esta manera en la novela prevalece la idea racial blanca-europea como fundamental para 
la creación de un héroe de una nación homogénea. Primero don Manuel, padre de Eloy, es un 
español que se asume como ecuatoriano y fomenta el pensamiento liberal. Segundo, Alfaro es 
el héroe ecuatoriano hijo de un español liberal y una manabita que es “bella” (23 I). Es decir, 
el pensamiento llega de Occidente y la belleza y exotismo es América. Y tercero, la némesis 
de Alfaro, otro padre de la patria, es García Moreno un ecuatoriano que se asume como 
español y busca imponer un pensamiento occidental. Este es el perfecto ejemplo de un legado 
colonial que sofoca todo intento de transformación social en la novela a través del mito del 
mestizaje.  
La procedencia racial del héroe de la novela se pone al servicio de un proyecto de 
nación que facilita el dominio de los unos sobre los otros. Pese a que es claro el protagonismo 
del padre y la importancia que se le da, Pareja Diezcanseco aclara en una nota al pie de 
página: “Luis Robalino Dávila,..dice que de los biógrafos de Alfaro, soy el único que no 
habla de su condición de hijo natural. Recojo reparo de tan mal gusto sólo para repetir lo por 
muchos años comprobado: que los padres de Alfaro casaron después y legitimaron a sus 
hijos. De no haber sido así, ¿mermará en algo la grandeza de Alfaro…” (23 I). Esta 
aclaración permite advertir la importancia que se le da en la historia ecuatoriana a la 
procedencia del héroe, importancia que dentro de esta investigación permite argüir que ser 
blanco-mestizo era fundamental para ser considerado padre de la nación moderna.  
A esta procedencia racial es importante agregar que, dentro de la novela, Eloy Alfaro 
pertenece a una clase social acomodada. Esto se puede determinar a través de los negocios 
198 
 
del padre que fueron la venta de sombreros de paja toquilla, la tagua y el marfil vegetal (22 I). 
Es decir, el héroe es producto de un capitalismo incipiente que se basa en la explotación de 
recursos naturales primarios y que es parte del proyecto de una modernidad desarrollista. Para 
que este proyecto tenga éxito era necesario un cuidadoso aparato simbólico de vigilancia y 
sometimiento. En los primeros 70 años de la República se institucionalizó el concertaje como 
un método para someter a las comunidades originarias, tal como lo afirma Quintero y Silva: 
“Sobre la base de múltiples relaciones de producción – entre las que predominarán finalmente 
las relaciones serviles basadas en el concertaje -" (71).  La deuda se convierte en un principio 
de sometimiento y de inferioridad, así se aparta al sujeto y se convierte en un objeto utilitario 
para el desarrollo.  
El concertaje exigía un método de vigilancia continua de las comunidades que eran 
sometidas. En este sentido se llevaba detalladamente la cantidad de indígenas, montuvios o 
negros que vivían bajo el dominio del patrón o gamonal. Esta vigilancia alejaba al Estado de 
la hacienda, y este espacio territorial se convertía en una nación dentro de otra nación, como 
lo sustentan Quintero y Silva: “Los instrumentos de represión al interior de las unidades 
productivas iban desde las cárceles prediales, los castigos físicos, las normas y costumbres 
consuetudinarias, hasta la existencia de una fuerza represiva propia” (71-72). Por 
consiguiente, la relación entre terratenientes serranos y costeños con el Estado siempre se 
encontraba en pugna y crisis ya que necesitaban legitimar sus actos a través del poder central 
y esto obligaba a cambiar de presidente según las necesidades y el poder de las distintas 
regiones. En la novela se puede apreciar esta pugna en varios momentos históricos, a saber: 
García Moreno como esclavista y representante de intereses conservadores serranos frente a 
Urbina, el liberal con pensamiento abolicionista30; o, la diferencia entre Juan José Flores 31 
                                                          
30 José María Urbina, sexto presidente del Ecuador. Durante su mandato presidencial se abolió la esclavitud. 
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que representa de cierta manera el Estado latifundista planteado desde la sierra y Vicente 
Rocafuerte personifica al estado moderno, según las élites de Guayaquil. Además, se agrega: 
Después […]vino la gran revolución de marzo de 1845, el primer esfuerzo por 
libertar al país de los caudillos extranjeros y de los errores históricos. Pero el 
mismo marcismo, como se había llamado el movimiento, popular y 
arraigadamente ecuatoriano, había fracasado: para no perecer, hubo de 
refugiarse en el militarismo nacional, urgente del odio contra el militarismo 
extranjero, pero sustentado, en el fondo, con las mismas ambiciones y 
similares procedimientos (24-25 I). 
En estas palabras de Don Manuel, padre de Alfaro, es importante notar que es la voz de un 
extranjero la que realiza un discurso nacionalista y un acercamiento a la historia del Ecuador 
que se manifiesta ligada a proyectos económicos de grupos de poder que se valían de 
métodos como el concertaje para imponer una sola concepción de lo que debía ser el país. La 
forma de pensar del padre influye directamente en el carácter del hijo dentro de la novela, lo 
que permite afirmar que Eloy Alfaro es producto de esa sociedad de explotación.  
Ante este hecho, quienes asumían el poder en el Ecuador construían un Estado en 
torno a su figura y bajo modelos mesiánicos que daban fundamento a la idea de ser los 
elegidos para civilizar y crear un país civilizado. Para lograr este objetivo se implementaron 
distintos tipos de instituciones encargadas de vigilar a los terratenientes y a todo el agro-
feudal instaurado en la Costa. Entre esas instituciones se encontraba la Iglesia Católica, en la 
Sierra, como delegada de vigilar la moral y la ética; también se encontraban el ejército, la 
                                                                                                                                                                                    
31 Juan José Flores fue presidente del Ecuador en tres ocasiones (1830 1834; 1839 a 1843 y 1843 a 1845) 





policía y la para-policía, o grupos armados dirigidos por los dueños de extensiones de tierra 
para salvaguardar sus intereses. Estos grupos eran los encargados de vigilar y mantener a 
través de la violencia el orden instaurado en la República. Como afirma Benitez Vinueza:  
Y si García Moreno encarnó la unión del clero latifundista y la aristocracia 
dirigente en un formidable empuje de organización de un país segmentado y 
anárquico, Alfaro fue la materialización del capitalismo bancario naciente, de 
la economía de exportación de la zona litoral, de la política burguesa recién 
nacida, con el sentido liberal que es, históricamente, su expresión y su forma 
(278).  
Si bien la novela trata de configurar a un Alfaro que se aleje de la lógica mesiánica y 
del caudillismo, no lo consigue y por el contrario construye un personaje encumbrado, 
idéntico a todo lo que se rechaza: un caudillo que utiliza las mismas formas de control del 
Estado a través de un aparato de fuerza ideológica, militar y para-militar. Eloy Alfaro bien 
podría pensarse como otra manifestación de un Gabriel García Moreno más, caudillo 
conservador que usó los mismos artificios para gobernar: 
Eloy pensaba en el derrocamiento de García Moreno. Cierto que había salvado 
al Ecuador de perecer. Cierto que el mismo, igual que toda la juventud de la 
época habíase conmovido, dos años antes con las palabras estadistas “Guerra, 
guerra sin tregua a los enemigos de la Patria”; y admirado como ese hombre 
fuerte había podido, a sangre y fuego, es verdad, destruir a Franco y erguirse 
luego como la figura dominante y terrible, indiscutiblemente necesaria en el 
instante de agonía del país (32 I). 
Alfaro, al igual que García Moreno, es el salvador de la patria. También declara la 
guerra a los que él considera enemigos del pueblo. A ellos los ataca, los fusila, usa las 
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montoneras 32 y después al ejército para mantener un orden e impulsar los cambios liberales a 
“sangre y fuego” (32 I). Alfaro se vuelve una figura que es admirada, “…se le llamaba 
benemérito…y dábasele amplias facultades para la reconstrucción del país” (205 I).  Eloy 
Alfaro se convierte en una figura necesaria, en la salvadora de un país que necesitaba el 
liberalismo, concebido en el modelo blanco-europeo de civilización y de modernización.  
El proceso de modernización de Alfaro no se puede entender sin el camino recorrido 
por García Moreno. El Estado representado bajo García Moreno no se daba abasto para 
obtener una presencia real dentro de las regiones, provincias, ciudades y pueblos. Los 
conflictos internos desmembraron lo que alguna vez fue la Real Audiencia de Quito, y la 
imposibilidad de movilidad constituyó al Ecuador en un territorio aislado como lo afirma el 
investigador Osvaldo Hurtado: “In effect, during colonial times and a good deal of the era of 
the Republic, the country lived in a situation of national and international isolation”(XVI).  
El ferrocarril surge precisamente como una forma de terminar con el aislamiento; se 
convierte en símbolo de lo moderno y facilita la función del Estado de vigilancia eficaz de 
una parte del territorio. De esta manera quien obtiene el poder del aparato central pasa a 
influir directamente dentro de los grupos hegemónicos. García Moreno firmó el decreto para 
iniciar la construcción del ferrocarril y Eloy Alfaro lo terminó. Este ejemplo se constituye en 
una singularidad: el tren concebido como la unión del país y también como la forma de 
control del meta-discurso de poder. Lo liberal y lo conservador se complementan en la obra 
del siglo XX.  
                                                          
32 Según José de la Cuadra en El montuvio ecuatoriano: La montonera se origina en la explotación de la 
tendencia mítica del montuvio. Creado el héroe -militar, por lo corriente- cualquier gamonal, o individuo que 
aspira a serlo, decide “levantarse”. Reúne bajo su mando gente voluntaria, que nunca falta, o su propia peonada: 
se acoge al nombre del héroe como una bandera, y se lanza a combatir a las fuerzas regulares en guerra de 
guerrillas. Si triunfa el pretendiente en todo el país y se trepa al sillón quiteño, el cabecilla de montonera 
ocupara una situación privilegiada, mientas que sus hombres supérstites regresaran a las casas abandonadas a 
referir sus hechos de armas; si pasa al revés, regresaran los sobrevivientes acompañados de su glorioso jefe, se 
internaran en las selvas y se dedicaran al vandalaje. La montonera derivara hacia la cuadrilla de ladrones. 
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El ferrocarril junta en la idea de la integración y progreso a Eloy Alfaro y Gabriel 
García Moreno; la locomotora se torna un elemento fundamental tanto para el proyecto 
conservador como para el liberal. Las dos ideologías a partir de discursos totalitarios veían 
como imprescindible la movilidad para agrupar y dominar. Alfaro, nombrado general por 
comandar las llamadas montoneras o sublevaciones de montuvios que buscaban 
reivindicaciones sociales de un Estado inexistente en el campo, sabía de la importancia 
estratégica del tren como símbolo de poder y modernidad. Desde esta perspectiva el tren 
fortalece el proyecto de quien se encuentra en el poder, ya que se convierte en un instrumento 
de control y represión y no solo de comunicación regional. 
Pareja Diezcanseco conoce esta parte de la historia y trata de posicionar a los dos 
personajes como dos extremos opuestos, pero no lo consigue. García Moreno y Alfaro se 
fusionan y se complementan en torno a las ideas de orden, progreso y desarrollo como pilares 
básicos de un proyecto de un Estado moderno. El primero consigue una “organización 
administrativa” (277), el segundo “impuso el liberalismo capitalista” (282) como bien lo 
afirma Benites Vinueza. Este análisis no pretende minimizar los grandes logros de García 
Moreno y de Eloy Alfaro, pero sí cuestionar cómo la gran obra se convierte en instrumento 
de formación, dominio y consolidación de la nación moderna a través de un Estado que 
fortalece a los terratenientes y agro-exportadores para mantener el orden con la ayuda del 
aparato de represión y poder gubernamental. Alfaro con la imagen de héroe y García Moreno 
considerado un tirano, construyen con acciones semejantes un ideal de progreso, y en esa idea 
de nación se excluye la representación de comunidades subalternizadas a través de la 
violencia estatal.  
El proyecto de modernidad, emprendido por la élite de Guayaquil, vio como algo 
caduco el sometimiento implantado por el concertaje, como lo explica Ronn Pineo: “Most of 
the employees on the cacao estates labored as jornaleros, or day workers” (16), y encontró en 
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el tren de García Moreno y Alfaro una opción para que el Estado fuera el encargado de 
controlar a la nueva clase trabajadora. En cuanto a los terratenientes serranos, si bien 
advirtieron en el tren una amenaza a su estatus quo, también supieron aprovechar los 
beneficios de la máquina y la utilizaron para llevar represión a todas aquellas comunidades 
que consideraban como parte de su territorio, de su hacienda.  
El sueño de los dos caudillos no solo representó violencia social sino violencia entre 
el ser humano y la naturaleza. Se estima que para la construcción de la ruta que une a la 
Sierra y la Costa se usaron toneladas de dinamita para volar gran parte de la montaña y crear 
un sendero por donde pasara la locomotora. El empleo de los explosivos que ocasionaron 
derrumbes constituye también una violenta irrupción contra la naturaleza; por otro lado, la 
construcción del ferrocarril determinó el trabajo forzado de indios, cholos, montuvios y 
negros. Además de la incorporación de 4000 jamaiquinos (90) que en condiciones duras e 
inapropiadas se unieron a la construcción del ferrocarril, se ponía esta mano de obra en 
campos de concentración para ser controlada y para evitar que escaparan (90 91); así la 
construcción de la locomotora incorporó la violación a los derechos humanos, como lo 
demuestra Kim Clark en su investigación.   
El concepto de progreso y la violencia sobre el ser humano y sobre la naturaleza se 
expresa en un aparato de represión y consolidación de la esclavitud de los unos sobre los 
otros. Clark afirma que los terratenientes como la clase agro-exportadora se vieron afectados 
por la construcción del tren que requería gran cantidad de mano de obra proveniente de las 
comunidades subalternizadas. El gobierno, a través de una empresa privada, reclutaba a los 
trabajadores para la construcción del ferrocarril (84-85). Los requerimientos de mano de obra 
llevaron a retomar un tipo de esclavitud que, si bien existía en el país, estaba prohibida y que 
se constituyó en el comercio de seres humanos. Antes de la llegada de los jamaiquinos se 
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ofreció el aporte de trabajadores chinos. Sin embargo, por presión de representantes de la 
Costa no fueron aceptados, ya que se temía una masiva migración asiática. (89).  
Clark desmitifica al héroe y pone en evidencia el proyecto de unificación y 
homogeneidad que se construye en La hoguera bárbara a partir de Eloy Alfaro como creador 
de la nación moderna: 
Cuatro mil negros de Jamaica, expertos en el manejo de dinamita, fueron 
traídos para el trabajo. Los trabajadores ecuatorianos se negaban; habían 
tomado miedo a aquella tarea peligrosa, en la que se morían de repente con 
una piedra en el pecho o con la fiebre extraña…Las plataformas pasaban llenas 
de cadáveres. Harman y Alfaro resolvieron guardar silencio…El ferrocarril, el 
ferrocarril…Se acabarían las revoluciones…el bienestar, la riqueza, la unión 
nacional… (111 II). 
Este acápite de la novela lleva a la reflexión de cómo el héroe blanco-mestizo construye la 
idea de desarrollo y progreso desde conceptos maquiavélicos de que el fin justifica los 
medios y a partir de conceptos fundamentados en el capital y el progreso, convencidos de que 
a través de la máquina se logrará conseguir el bienestar y la riqueza de la patria. El silencio 
de Alfaro es cómplice del sacrificio de centenares de vidas humanas, pero en la novela es 
motivo de esperanza. La construcción de esta obra a costo de tantas vidas no solo desmitifica 
el imaginario del tren como el símbolo del proyecto liberal-conservador de la nación, sino 
que también revela que, dentro de este proceso histórico, la idea de progreso engendró una 
forma violenta de represión. Esta violencia fue un componente vital de un proyecto de 
modernidad promovido por las élites del país para facilitar el comercio y la comunicación y 
llevar al Ecuador a un espacio global. No es extraño que García Moreno haya iniciado la 
construcción del tren desde la provincia del Guayas como una forma simbólica de acercar el 
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progreso a la capital y tampoco es extraño que Alfaro construya el tren desde Quito saliendo 
para Guayaquil, como una forma de abrir a la capital hacia el mundo.  La simbiosis entre los 
dos personajes dentro de la novela permite comprender la compleja problemática del caudillo 
como creador de la nación, sea este liberal o conservador. También los dos personajes 
representan a un tipo de mestizaje excluyente que tiene como prototipo lo criollo y blanco-
mestizo como ideal del ciudadano del país e impulsa una forma única de conocer y de ser. La 
novela termina en la paradójica fusión de Eloy Alfaro y García Moreno a través de dos 
objetos: el tren como obra de Alfaro que fue el medio de transporte utilizado para llevar al 
caudillo al panóptico llamado García Moreno. En este lugar será asesinado Alfaro de un 
disparo en la cabeza y luego será arrastrado por las calles de Quito y quemado.  De ahí, la 
hoguera bárbara.  
Como explica Pareja Diezcanseco en la novela, el 26 de enero de 1912 tropas 
enviadas de la capital subieron al tren a Eloy Alfaro para llevarlo a Quito y asesinarlo en el 
panóptico que fue llamado “García Moreno”, acusado de insurrección (188 II). El otro 
caudillo, García Moreno, había muerto asesinado violentamente en la misma ciudad 37 años 
antes. En ese final cruel se encuentran y se unen los meta-discursos de finales del siglo 
diecinueve e inicios del veinte (Conservador y liberal). El resultado será la modernidad 
impuesta desde la violencia simbólica y física.   
3.2.3 Método de enseñanza  
En la novela, la bio-política y la geopolítica del conocimiento se ven expresadas 
también en los nombres con los que Alfaro bautiza a sus hijos: Colón, Bolívar, Olmedo, 
Colombia, América. Cada uno de estos nombres tiene un significado y un simbolismo propio 
y construyen un microcosmos de las relaciones de poder que existieron tanto en Ecuador 
como en América Latina. Colón no solo representa el encuentro de dos civilizaciones 
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distintas, sino también, el encubrimiento de los saberes de comunidades subalternizadas que 
fueron salvajemente conquistadas y colonizadas. América es el nombre dado por Occidente a 
un continente, lo que implicó una apropiación que configura un imaginario en el cual lo 
blanco europeo nombra y crea una identidad asumida como suya. Bolívar encierra el 
imaginario de la lucha por la libertad de los pueblos oprimidos para llegar a independizarse. 
Al mismo tiempo, el llamado “Libertador” configura el fracaso del proyecto de unión de los 
países del norte de América del Sur; ese fracaso se ve reflejado en la disolución de la Gran 
Colombia. Colombia no solo que parte del nombre Colón, sino que implica un proyecto de 
nación moderna bajo parámetros excluyentes y hegemónicos. Olmedo es el ideólogo del 
Ecuador y representa la intelectualidad que busca construir una nación libre a través de la ya 
mencionada “Ciudad Letrada”.  
Como se puede observar, Alfaro llama a sus hijos con nombres tomados de la 
representación de un poder blanco criollo; todos estos nombres representan a ejecutores de un 
proyecto hegemónico y homogenizante dentro de América que asumía la modernidad y 
dejaba de lado lo propio. En consecuencia, estos nombres excluyen y ocultan la historia de 
resistencia de comunidades que han sido invisibilizadas, aunque también participaron en 
procesos libertarios. Esta reflexión no niega el hecho de que estos nombres tengan otro 
simbolismo e importancia dentro de la historia de Ecuador y América Latina, sino que 
visibiliza que son producto de una tradición construida desde las élites tanto conservadoras 
como liberales. 
Para vislumbrar el concepto de pueblo dentro de la novela es fundamental saber quién 
constituye ese pueblo. Primero la definición del ser serrano y del ser costeño. El costeño es 
considerado como una comunidad orgullosa y alegre, mientras que el serrano es hermético y 
seguro. La definición se produce desde un pensamiento binario en el que se opone a la sierra 
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como la tradición colonial y a la costa como la ruptura de esa tradición que da paso a la 
modernidad. Es decir, a la construcción de la idea de un pueblo homogéneo.  
Segundo, se hace la definición del montuvio y del cholo: “algo de sangre negra” (119 
I) e “india sangre marinera” (119 I), palabras que dan ciertos indicios de que para el narrador 
hay una dosis mínima de sangre ancestral en estas comunidades originarias. A esto se agrega 
adjetivaciones que se pueden enmarcar dentro de la definición del salvaje como “valientes 
pero díscolos” (119 I) y “Activos pero sensuales” (119 I). Los adjetivos valientes y activos 
son concebidos desde un punto negativo. El ser desobedientes para el narrador es un 
problema ya que las comunidades deben someterse a la ley y orden del Estado y el ser 
propenso a las sensaciones y placeres de los sentidos es problemático para la idea de una 
modernidad pragmática.  
La definición de díscolo y sensual es producto de un imaginario de salvaje generado 
en la colonia. En esos adjetivos se puede encontrar el carácter binario ya que pasan a ser una 
suerte de separación y exclusión y se los utiliza desde algo bueno enfrentado a lo malo. Si los 
adjetivos, por el contrario, fueran usados desde una perspectiva de complementariedad se 
entenderían la diversidad y la resistencia de siglos de estas comunidades. Para ser pueblo 
tienen que entender la organización y el sentido del ahorro como aclara el narrador. El pueblo 
en el texto son los jóvenes con “libre pensamiento” (58 I), algunos aristócratas y sobre todo la 
burguesía mercantil de Guayaquil que entiende el significado de desarrollo y progreso. Por 
consiguiente, es el “pueblo mestizo de Guayaquil” (58 I) y algunos serranos que estaban 
“enamorados del progreso” y que eran los encargados de formar la nación.  
En cuanto a la idea de la ciudad, esta pasa a ser la utopía de la modernidad y la utopía 
del proyecto liberal que se construye en el libro. Esta idealización se funda en torno a 
Guayaquil como el prototipo del espacio de la nación. La costa es lo “orgulloso” y lo 
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“alegre”, es el futuro; la sierra es lo “triste” y lo “hermético”, es el pasado. Una vez más lo 
binario se hace presente en el texto y construye el imaginario de un país dividido en regiones 
y enfrentado en meta-discursos. El discurso malo conservador habita en la sierra y el discurso 
bueno liberal procede de la Costa. Para el narrador, Quito era “triste, impreciso, vagaroso, 
como un recuerdo que le transportara a remotas edades” (50 I). Es decir, la capital de la 
tradición y de la colonia estaba rodeada de “muros subidos que detenían la perspectiva, 
quebradas abiertas a la inmundicia” (50 I). El encierro rodeado por suciedad se contrapone 
con Guayaquil que “gozaba de fama de ciudad liberal” (58 I), que junto a las ideas masónicas 
románticas llegadas de Europa era el sitio indicado para empezar a construir la nación que no 
existía. “Guayaquil poseía, entonces, la más alta categoría política: su burguesía progresista 
había hecho posible la revolución…” (72 II).  
Esta forma binaria y regionalista que presenta la novela se contrapone con la 
construcción de diversidad que se proponía en un principio en la literatura del Grupo de 
Guayaquil. La ciudad ya no es más la capital montuvia propuesta por José De la Cuadra; 
ahora es la capital mestiza y liberal definida y creada por la burguesía desde lo homogéneo y 
la hegemonía del poder. En la re-escritura de la historia ecuatoriana de Pareja Diezcanseco, 
por medio de un palimpsesto, se establece el divorcio de la ciudad y el campo; lo rural es 
pasado, el presente es la ciudad industrializada. En Los que se van y en El montuvio 
ecuatoriano la ciudad y el campo tienen una relación violenta, de enfrentamiento; en esta 
novela el campo es una simple anécdota.  
Se convierte en anécdota el profundo debate que plantea De la Cuadra al escribir 
montuvio con V y no con B. Para De la Cuadra, la V era el complemento del monte y la vida, 
de lo fluvial y lo terrenal. Es decir, la comunidad se crea con la palabra y el cambio de una 
letra implica una violación desde lo simbólico a toda una cosmovisión. Ya lo dice Joselías 
Sánchez Ramos, periodista guayaquileño en un artículo publicado en el Diario El Telégrafo 
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de Guayaquil en el 2015:  “La aspiración de Jorge Loor, Juan Vergara, Fernando Pérez, José 
de la Cuadra, Humberto Robles, Susana Cordero de Espinoza, Willington Paredes Ramírez, 
Miguel Donoso Pareja y muchos otros ciudadanos ha sido la de recuperar el carácter histórico 
y social del montuvio como sustento de la ecuatorianidad” 
(http://www.eltelegrafo.com.ec/noticias/regional-manabi/1/montuvio-o-montubio). En el 
texto de Pareja Diezcanseco reaparece el montubio con B y eso significa que en la reescritura 
de la historia esta comunidad vuelve a ser construida desde la tradición de ser hombres y 
mujeres del monte, de lo rural, de ese espacio que representa el pasado incivilizado y que no 
permite el desarrollo de la ciudad moderna.  
En la novela los montuvios, cholos, negros e indios pasan a ser parte de un pueblo 
homogéneo: “…porque un inmenso aliento de libertad había tocado a los hombres en el alma, 
y esa alma, que andaba saliéndose de los ojos del pueblo mestizo e insolente, era la misma 
voz de la tierra” (123 I). Durante toda la novela se menciona un pueblo indeterminado. Este 
pueblo engloba a los campesinos y a todas las comunidades subalternizadas. Pero esta cita es 
especial porque al unir pueblo, mestizo y voz de la tierra, se ve reflejado nuevamente el 
problema de la legitimidad de la tierra y de cómo el mestizo se posesiona y posiciona como 
heredero del país. Además, se observa la idea que existe sobre el pueblo. Es fundamental 
recordar que, en el tiempo de Alfaro, no estaba incluida ninguna comunidad originaria, ni 
ancestral en la idea de pueblo. El pueblo de Alfaro era el mestizo.  
En la novela el pueblo ya engloba a las demás comunidades, pero lo hace para que se 
sientan parte del meta-discurso generado por el socialismo y el comunismo que absorben al 
liberalismo y lo enfrenta al capitalismo, el mismo que absorbe lo conservador. Es por esto 
que el concepto de pueblo y trabajadores es fundamental dentro del discurso que maneja 
Pareja Diezcanseco durante toda la narración.  
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Es así que se produce la disputa del orden establecido y se desarrolla un 
enfrentamiento del poder hegemónico terrateniente con el poder de la burguesía formado 
desde la ciudad. En esta disputa en el Ecuador aparecen nuevos actores que antes no estaban 
dentro del imaginario del poder y ahora buscan un lugar. Este proceso sufre una vez más de 
los mismos defectos que el liberalismo y conservadorismo ya que se vuelve móvil de acuerdo 
a las concesiones que se generan y al momento económico, político y social. 
En esa movilidad de conceptos se construye la necesidad de acercarse a los otros que 
fueron invisibilizados dentro de los proyectos de modernidad tanto de Quito como de 
Guayaquil y se les busca un espacio dentro de la nueva organización productiva. Es así como 
tanto comunistas como socialistas van al espacio rural en busca de indígenas, negros y ahora 
montuvios para construir su fuerza desde la creación del imaginario campesino. Algo que ya 
lo analiza Marc Becker dentro de su trabajo y que observa: “Although the support of 
sympathetic outsiders was critical to indigenous success, the leaders and issues were 
authentic and homegrown. Communist Party activists might present themselves as founding 
rural syndicates, but they were simply building on pre-existing efforts” (46-47). Esta cita 
hace referencia a cómo los meta-discursos no tuvieron éxito dentro de las comunidades 
indígenas que no se incluyen en la homogeneidad campesina que necesitaba lo liberal y, 
luego, los socialistas y comunistas. 
Lo mismo observa José De La Cuadra en El montuvio ecuatoriano, en el cual habla 
del poco impacto que tienen los socialistas y los comunistas: “El jornalero admite el 
socialismo y el comunismo. Tan pronto se convierte en pequeño propietario terrícola, por 
minúscula que sea la parcela, se engarfia a ella y reniega todo” (47). Mientras que el 
capitalismo toma fuerza con la construcción de la propiedad privada y todo lo que implica, el 
valor monetario de la tierra y el valor de las horas de trabajo impulsado por la oligarquía 
guayaquileña y las empresas extranjeras, ya genera una sensación de desarrollo, progreso y 
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orden como producto de las nuevas necesidades creadas y los bienes a los cuales se puede 
tener acceso. 
Estas ideologías no solo son constituidas desde lo bueno versus lo malo, sino que al 
mismo tiempo empiezan una convivencia dentro de los distintos aparatos generados por el 
Estado ecuatoriano. Esta convivencia no siempre pacífica es producto de esa misma metáfora 
de desarrollo y progreso que encarna tanto Alfaro como García Moreno, y que se muestra en 
la construcción del Ecuador a través de un péndulo que se mueve de izquierda a derecha sin 
que cambie nada. Así lo observa el filósofo ecuatoriano Bolívar Echeverría al hablar de la 
modernidad en América Latina: “mediante un juego sutil, con una trama de ‘síes’ tan 
complicada, que sea capaz de sobre-determinar la significación afirmativa hasta el extremo 
de invertirle el sentido, de convertirla en una negación.” (36). Estos proyectos de la 
modernidad, construidos por la hegemonía del poder, son sujetos a resistencia de una manera 
constante dentro de la sociedad y las comunidades subalternizadas. Es decir, las ideologías 
dominantes liberales y conservadoras generan estrategias de resistencia por sí mismas. Alfaro 
pasa a ser el personaje que representa la idea de orden, desarrollo, progreso como parte de un 
proyecto de modernidad de la burguesía guayaquileña, pero al mismo tiempo asume todo el 
fracaso generado por ese proyecto en donde el orden se logra con violencia y el desarrollo 
está sujeto a la explotación de la naturaleza mientras que el progreso se da a través de la 
esclavitud de los otros.  
3.2.4 Alfaro y el imaginario de modernidad 
El proyecto de modernidad, iniciado por las esferas de poder de Guayaquil, se 
encuentra con una legislación que mantenía una estructura de privilegios y una moral única 
que fomentaba la división de castas: “Al pie de los Andes, el pensamiento político no tenía la 
expresión bullanguera. Allí el señor feudal, allí el cura, allí la burocracia 
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gobernante…Federico González Suárez dejó estas terribles palabras: 'En el Ecuador, los 
frailes son los dueños absolutos de la sociedad y en manos de ellos está la vida o la muerte 
del pueblo ecuatoriano” (120 I) 33.  La Iglesia tenía como su base principal Quito y la Sierra, 
en dónde no solo sustentaba el dominio de los terratenientes sobre las comunidades 
indígenas, sino que al mismo tiempo poseía una gran cantidad de tierra y se conformaba en 
juez y parte del aparato productivo de esta zona del Ecuador.  
En la historia de América no era la primera vez que se buscaba limitar los espacios de 
esta institución; ya las expulsiones de la congregación de los Jesuitas en la colonia fue una 
muestra de cómo el poder monárquico encontraba esta intromisión como poco provechosa 
para sus intereses económicos34. En el Ecuador, sin embargo, se produce algo poco estudiado 
y es que el proyecto de modernidad impulsado por la burguesía guayaquileña abre las puertas 
a la iglesia dentro de la Costa como una forma de control de las normas éticas y morales. De 
esta manera se consolida una alianza en la que la iglesia no gana solo más fieles, sino más 
ingresos mientras que los agro-exportadores logran mantener un orden dentro del campo. 
Esto se produce a través de una negociación entre el proyecto liberal y el poder eclesiástico: 
“Si Alfaro era el autor de la libertad religiosa, no podía arrebatar las garantías para la religión 
católica, que era la religión del pueblo” (115 II). Si bien es cierto que las grandes reformas 
laicas que consolida Alfaro quitan poder a la iglesia dentro del Estado, al mismo tiempo la 
iglesia adquiere otro tipo de influencia nacional dentro de la sociedad. Con la caída del cacao 
                                                          
33 Carlos de la Torre Reyes en su estudio sobre el Arzobispo de Quito Federico González Suárez afirma:  “Entre 
los escritores ecuatorianos, desde el último tercio del siglo pasado hasta nuestros días, ninguno ha tenido la 
inalterable vigencia de Federico González Suárez en el campo de la historiografía. Sus estudios históricos son el 
punto de partida obligado para comprender el desenvolvimiento espiritual y temporal de la nación” (15). 
34 En 1797 se efectúa la primera expulsión de la congregación Jesuita de los territorios que hoy se conocen 
como Ecuador a través de la pragmática sanción. En 1812 se realiza el pedido de retorno de los padres Jesuitas 
por parte de los diputados Sudamericanos. En 1815 se deroga la pragmática sanción de Carlos III. En 1850 
durante el gobierno de Diego Noboa se efectúa el primer retorno de los Jesuitas al Ecuador. En 1852 se los 
expulsa durante el gobierno del General José María Urbina. En 1862 es el segundo y definitivo retorno en el 
gobierno de García Moreno. 
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y la crisis económica el modelo pre-capital junto al modelo eclesiástico impulsado por la 
burguesía encuentran espacio fértil en la costa para instaurar una cosmovisión donde el orden 
moral está sujeto a la idea de ser un buen cristiano; es decir, un buen ciudadano sabe 
contribuir con la iglesia y seguir las normas implantadas por el mercado, pagar deudas, no 
sublevarse y esperar el perdón divino. En la sierra ya había logrado ese orden: “García 
Moreno extremaba sus afanes moralistas… En su delirio moralizador, obligaba el matrimonio 
entre los amancebados…” (41 I).  Luego, los liberales lo impusieron en la costa: “Así, el 
Congreso de 1902 decretó la ley de Matrimonio Civil, ya pedida por Alfaro desde 1896, 
completando la del registro civil de 1900” (150 II). Esta ley establece el matrimonio como un 
derecho privado, pero no quita su afán moralizador y obligatorio dentro del cual la única 
forma de concebir la familia era casándose.  
La migración de gente hasta Guayaquil y el consolidarse como la ciudad más grande 
del país constituyen un cambio total en el papel de la iglesia dentro del territorio ecuatoriano. 
Los nuevos derechos civiles como el matrimonio, el divorcio y la partida de nacimiento van 
de la mano con el matrimonio eclesiástico o el bautizo, algo que no era común en la región de 
la Costa como lo afirma Pineo: “Guayaquileños were not the marrying kind. Other 
Ecuadorians were.” (55). De modo que, emerge un nuevo orden dentro de la sociedad que en 
ese momento empieza a producir nuevas formas de relacionarse.  
Mientras que en Guayaquil a la gente se le enseñaba a casarse, en Quito la gente tenía 
la oportunidad de divorciarse, algo inconcebible hasta ese entonces. Con esto el proyecto que 
llega desde la Costa ecuatoriana requiere una nueva interpretación entre la ruptura de lo 
conservador y la imposición de un nuevo tipo de hegemonía en que el Gobierno empieza a 
tener un papel fundamental dentro de los preceptos de la familia y la sociedad. En estos 
sucesos se puede observar cómo la figura de Alfaro simboliza todo un cambio a lo laico, pero 
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simultáneamente representa la llegada de la fe como un medio para ordenar a la región de la 
Costa ecuatoriana.  
La iglesia y los derechos civiles se benefician de una negociación que es producto de 
un proyecto de modernidad que obliga tanto al Estado como a la religión católica a plantearse 
nuevos papeles dentro de la sociedad. En cuanto al nuevo Estado laico es fundamental 
estudiar cómo esta reforma permite que el gobierno asuma un espacio de poder que antes 
estaba destinado para la iglesia. No se puede desmerecer el cambio institucionalizado por la 
constitución alfarista. Al mismo tiempo, esto suscitó una transformación que benefició e 
incrementó el poder de una clase determinada dentro de la sociedad y consolidó la idea de lo 
hegemónico y homogéneo que invisibilizó la diversidad del país.  
En cuanto a la educación, el tratar de llegar a las comunidades subalternizadas fue 
algo que nunca se concretó a pesar de que existió el intento de reforma propuesto por Alfaro. 
En efecto, la burguesía progresista guayaquileña nunca recogió como suya dicha reforma:  
Pero tenía otras cosas esenciales que atender. No había olvidado sus promesas 
a los indios…y dispuso el establecimiento de escuelas especiales para la 
educación de aquellos hombres olvidados. No podía consentir que, a título de 
peones conciertos, los montubios y los indios fueran ciervos. Era la iniciación 
de una transformación revolucionaria que habría de encontrar los más serios 
obstáculos. Y tamaño problema, era cierto, no habría de resolverse con 
decretos, y no se resolvería. Las fuerzas tradicionales eran muy poderosas (42 
II). 
Si bien se mantiene la educación religiosa, lo laico abre toda una oportunidad de 
construir un nuevo imaginario del país con un proceso de democratización, pero al mismo 
tiempo la instrucción es producto de una cosmovisión occidental hegemónica que sigue 
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manteniendo la división de clases y sustenta un país excluyente. Esta realidad no niega los 
grandes avances que se construyen desde una perspectiva laica. Sin embargo, se debe tener en 
cuenta que a pesar de que los gobiernos liberales implementan grandes transformaciones, 
benefician a los mismos intereses de quienes se repartían el poder. Como dice José De la 
Cuadra en su ensayo del montuvio ecuatoriano: “Es verdad que en la legislación ecuatoriana 
se ha abolido el concertaje; mas, pese a todo, se conserva, ora bajo hábiles disfraces (deudas 
regularmente actualizadas, anticipos de supuestos destajos, capital para sembradíos, etc.); ora 
con cínico descaro e irritante burla en los campos alejados de las sedes de autoridades 
superiores…” (80). Es la constante del Ecuador en esta simbiosis de meta-discursos, liberales 
o conservadores, socialistas o capitalistas; grandes reformas y proyectos que implican un 
avance, pero que finalmente terminan siendo un retroceso en nombre del orden, del progreso 
y del desarrollo.  
Esto obliga a reflexionar cómo la ley es vista desde los dos extremos de la nación y 
cómo se modifica de acuerdo a las necesidades de los grupos hegemónicos.  La modificación 
de la constitución pasa a ser un elemento fundamental para plantear una determinada postura 
de una nación frente al resto del mundo. Para el Ecuador la constitución dejó de ser ese 
reflejo ya que los proyectos políticos no representaban a las distintas comunidades del país, 
mucho menos a una sola comunidad dominante, sino que rotaban por región y por pequeños 
grupos de poder.  
A inicios del siglo XX con la constitución alfarista la ley civil triunfa sobre la fe, pero 
arrastra el sometimiento a un proyecto de un pequeño grupo que necesita buscar concesiones 
entre Quito y Guayaquil para poder gobernar. Ante la ausencia de esas concesiones no es 
extraño que Alfaro haya sido presidente en dos ocasiones sin necesidad de ganar una 
elección, como no es extraño tampoco que los principales cómplices del asesinato del 
caudillo liberal hayan sido los propios liberales, escondidos detrás de una muchedumbre de 
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católicos. En este hecho se puede observar como los personajes García Moreno y Alfaro 
logran unir dos meta-discursos que parecen contrapuestos dentro de la novela, pero ese 
efecto, desnuda como esos dos proyectos construyen una nación excluyente.  
3.2.5 A manera de conclusión 
El montuvio ecuatoriano es un ensayo que representa un antes y un después en el 
proyecto literario del Grupo de Guayaquil. Antes de este tratado el montuvio aparecía en la 
literatura como un mero personaje decorativo. El mismo José de la Cuadra admite que “el 
montuvio es solo un nombre” (57). Si bien es cierto que con Los que se van deja de ser un 
nombre y adquiere un simbolismo profundo en la creación de la identidad de una región del 
Ecuador, era necesario un texto con estas características para que ese referente ingrese al 
imaginario de la nación en tiempo y espacio. El montuvio deja de ser un pasado confuso, 
salvaje, producto de la violación y violencia de una conquista que pretendió instituir la idea 
de lo bastardo para reflexionar sobre comunidades originarias de América. El tiempo permite 
entender cómo se complementa pasado, presente y futuro dentro de una cultura. En la 
comunidad no se ve si la sangre es blanca, ancestral o negra, pero sus rostros, su arte, su 
música, su vida expresan los siglos que han transcurrido en la comunidad para crear su propia 
comprensión de su entorno, de los saberes alternativos a la colonia y a la modernidad. El 
espacio se hace real dentro de la comunidad inventada llamada Ecuador, y el estudio de De la 
Cuadra permite imaginar al territorio montuvio como algo vivo y no como parte de un 
proyecto económico agrario de explotación y exportación de recursos naturales.  En el 
espacio no solo habitan animales y plantas, sino también sujetos de su propia historia definida 
por un abigarramiento cultural y sociopolítico tan patente en las luchas incesantes de 
resistencia contra la violenta subyugación. 
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El ensayo de De la Cuadra, junto con el proyecto ético y estético inicial del Grupo de 
Guayaquil, también corresponde a un proceso de diálogo que inició la obra sociológica 
titulada El indio ecuatoriano (1922) de Pio Jaramillo Alvarado (1884-1968). Con este trabajo 
se dio inicio a la visibilización de un Ecuador diverso desde la “Ciudad Letrada” y en contra 
de toda una pedagogía del poder impuesta desde la colonia para encubrir, invisibilizar y 
exterminar a las culturas subalternizadas. Dentro de este contexto el trabajo de De la Cuadra 
adquiere mayor significación ya que no es un proyecto aislado, sino que se convierte en una 
obra complementaria que profundiza en la transformación de una nación moderna que se 
pretendía crear con bases de homogeneidad y desde la hegemonía de un determinado grupo. 
Por otra parte, la obra asume una relevancia en el proyecto individual de José De la Cuadra. 
El montuvio ecuatoriano permite que su trabajo literario adquiera un referente. No solo que la 
comunidad existe, sino que su cosmovisión del mundo permite que las novelas y los cuentos 
trasciendan ese campo de ficción y salgan a resistir y subvertir a la realidad creada por una 
lógica occidental. Como sucedió en otros países de América Latina, el territorio montuvio es 
parte de la toma de conciencia de nuestro entorno; es nuestra Comala, Macondo, Awancay35. 
Después de la publicación de El montuvio ecuatoriano, comenzará la decadencia del 
Grupo de Guayaquil en el campo estético literario. Los escritores dejan por un momento de 
ser escritores y pasan a formar parte activa de la vida política del Ecuador y de América 
Latina. Algunos textos empiezan a ser panfletarios y caen en un meta-discurso que 
homogeniza a la sociedad y la trata de encajar, muchas veces a la fuerza, dentro de una 
ideología única como en este caso fue el socialismo. Por supuesto la temprana muerte de José 
De la Cuadra en 1941 termina con ese lema de “los cinco como un puño” y deja un proyecto 
inconcluso. Esto no quiere decir que no haya obras trascendentales como por ejemplo Las 
                                                          
35  El escritor mexicano Juan Rulfo (1917-1986) crea Comala en su novela Pedro Páramo (1955). Gabriel García 
Márquez escritor colombiano (1927-2014) crea Macondo en su novela Cien años de soledad (1967). José María 
Arguedas (1911-1969), escritor peruano, crea Awancay en su novela Los ríos profundos (1958). 
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cruces sobre el agua (1946) de Gallegos Lara, Siete lunas y siete serpientes (1970) de 
Aguilera Malta, entre varias otras. Pero estas novelas muestran un proyecto artístico más bien 
individual que a pesar de mantener una cierta coherencia con lo iniciado en 1930, ya no son 
parte del Grupo de Guayaquil. 
Un ejemplo de esta afirmación es La hoguera bárbara que se presenta como un 
híbrido entre un texto investigativo con una prosa narrativa llamativa. El estudio sobre el 
personaje Eloy Alfaro y su multiplicidad de significados en diálogo con las transformaciones 
que ocurrieron en el Ecuador durante el final del siglo XIX y la primera mitad del siglo XX 
busca cuestionar la idea implantada sobre el progreso y desarrollo que impulsa el liberalismo 
en la modernidad de la nación ecuatoriana. De ahí la importancia de ponerlo en diálogo con 
el personaje de Gabriel García Moreno y la vida de la nación como un sistema orgánico que 
afectó directamente las concepciones establecidas durante ese tiempo y que las afecta hasta 
ahora. En efecto, todo constituyó un proceso de muchas voces que se encontraron para 
confrontarse dentro de ese proyecto de modernidad que buscaba la homogenización dentro 
del imaginario de una supuesta ecuatorianidad. 
Por esta razón es importante entender a los saberes que conforman una cosmovisión 
en constante construcción. De esta manera se llega a la comprensión de la represión física y 
simbólica que implica las distintas matanzas producidas en haciendas tanto de la Costa como 
de la Sierra ecuatoriana. La lucha no solo es por mantener un tipo de producción y considerar 
a los otros como objetos, sino que la lucha es porque el poder hegemónico no entendía los 
saberes otros y los despreciaba por representar lo salvaje y lo incivilizado.  
La violencia se encuentra también en los procesos de educación que se construyen 
desde el núcleo del hogar de la sociedad occidental y desde las mismas comunidades y que 
luego se ve reflejado dentro de un sistema educativo que sustentó la diferenciación de castas 
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y sustenta la diferenciación de clases. La constante frase muletilla de gobiernos y de crítica a 
lo ecuatoriano es la “falta de educación”. Pero dentro de este capítulo se puede observar 
como no ha existido una falta de educación, sino que, todo lo contrario, la educación ha 
estado presente y ha creado ese afán de superioridad que se exhibe hasta hoy desde lo blanco-
mestizo hacia las comunidades subalternizadas que conforman la nación. Es decir, la falta de 
educación hegemónica se vislumbra a través de la literatura de los años 30 del Grupo de 
Guayaquil ya que, a través de ella, se demuestran desde la estética los saberes alternativos y 
las costumbres otras que permiten ver reflejada a la diversidad en el imaginario del Ecuador. 
Hemos de repetir que los meta-discursos construidos desde una hegemonía global del 
poder nunca han sido un referente dentro de la creación del imaginario nacional, sino que han 
pasado a ser relativos a las necesidades que tienen los grupos hegemónicos para alternarse en 
el poder. El Ecuador de Alfaro y García Moreno, representado en la Hoguera bárbara, está 
en ese tren donde conviven en conflicto hasta hoy los proyectos inconclusos de la 
modernidad que son impulsados por el aparato estatal. Al mismo tiempo, dichos proyectos 
son resistidos por la confluencia de sociedades y comunidades que se encuentran enmarcadas 
dentro de una lucha de aceptación y simultáneamente de negación de lo que fue o pretende 









CAPITULO IV:  
EL PROYECTO FALLIDO DE LA CONSTRUCCIÓN DE LA NACIÓN 
MODERNA EN EL CUENTO DE LA PATRIA 
 
En la ciudad de París en 1930, Benjamín Carrión (1897-1979) compartía con 
escritores e intelectuales latinoamericanos sus pensamientos sobre lo que para él sería la 
“nueva literatura ecuatoriana” (7). Esta aseveración creó gran revuelo entre la crítica 
ecuatoriana36. Las expresiones de Carrión fueron tomadas por algunos como una ofensa y 
agravio a la propuesta narrativa de Pablo Palacio37, mientras que para otro sector significó la 
reivindicación de una literatura de denuncia, encargada de crear el nuevo imaginario de la 
nación moderna dentro de los parámetros del mestizaje. Sin embargo, Carrión no cayó en ese 
binarismo, su complacencia por Los que se van no fue en desmedro de Palacio, sino que fue 
en complemento de su proyecto de vida; el estudio de la literatura ecuatoriana.  
La otra cara de la moneda es una parte de la crítica ecuatoriana y estudiosos que 
insisten en categorizar a los escritores y sus obras según las dos tendencias mencionadas y se 
basan en la correspondencia polémica que existió entre Gallegos Lara (parte del grupo de 
Guayaquil) y el lojano Pablo Palacio. La crítica entró en un juego de valores binarios sobre lo 
que ellos consideraban correcto o inadecuado, buscando posicionar un solo canon. En este 
debate se pasó por alto la relevancia y trascendencia que tuvo y tiene la literatura ecuatoriana 
emergente de la primera mitad del siglo veinte con la creación de un pensamiento propio y 
                                                          
36 Jorge Enrique Adoum, poeta y crítico literario recogió las palabras de Benjamín Carrión en el estudio 
introductorio que hace de Los que se van. 
37 Pablo Palacio (1906-1947) escritor ecuatoriano que propone una literatura fragmentaria que cuestiona la clase 
media de Quito como lo afirma María del Carmen Fernández, una de las mayores investigadoras de este autor: 
“la realidad en la que se centró Palacio no fe la del indio ni la del motuvio, a quienes no conocía, ni la del 
proletario, incipiente aún en la sierra en los años 20, sino que mostro las taras del medio en el cual se 
desenvolvía y que le era familiar; esto es, de la vida universitaria, de los intelectuales de prestigio, de la vida de 
la clase media en un Quito que empezaba a modernizarse. Palacio, conocedor de los cuestionamientos estéticos 
que los 'ísmos' europeos e hispanoamericanos habían planteado la creación artística, hizo una obra renovadora 
en las formas y en los contenidos, de estructura fragmentada, aparentemente inconexa, de apelación constante al 
lector y de introspección psicológica, fundamentalmente” (14-15). 
221 
 
descolonizado, no solo del Ecuador sino de América Latina. Pensarnos a nosotros mismos 
desde nuestros referentes llevó al surgimiento de una literatura contemporánea que puede 
jugar con la ficción y la no ficción, con personajes diversos y, sobre todo, puede alterar y 
transgredir las formas canónicas. Esta construcción literaria alimenta el debate en torno a 
filosofías de vida alternativas a las que la modernidad y el capitalismo habían naturalizado.   
Benjamín Carrión se da cuenta de la necesidad de que exista la crítica ecuatoriana y 
entiende la relevancia de sus afirmaciones. En ese contexto, Carrión lleva toda una vida 
dedicada a pensar la literatura de América en base a un proyecto amplio de nación e 
identidad. Ya casi al final de su vida, el intelectual ecuatoriano escribe un libro de ensayos, 
de cuentos y de historia titulado El cuento de la patria (1969) que de cierta manera resume su 
largo y fructífero proceso de pensar a la nación moderna y pensar al ecuatoriano. El libro de 
Carrión propone un nuevo debate literario, político y de identidad nacional que pretende 
romper con las estructuras canonizadas de la literatura. Es así que él cuestiona cómo se 
escribe, por qué se escribe y quiénes escriben para explicar el encuentro complementario de 
diversas culturas dentro de un imaginario de nación heterogénea. Este debate se mantendrá 
llegando incluso a influenciar en los fundamentos de las Constituciones de 1998 y del 2008. 
Carrión se propone explicar en su texto la visión de un país que se construye desde la 
palabra, con una acción narrativa que resistió y que continúa en resistencia a una visión única 
y homogénea que se inició con la conquista y se mantiene hasta la actualidad. El escritor 
busca democratizar la palabra, dar valor a los nuevos actores que dejan de ser personajes 
creados por terceros e inician un proceso de auto-subjetivación, en un camino por recuperar 
la voz propia. A partir de esta interpretación, se demuestra cómo El cuento de la patria es una 
obra que funciona como el inicio y fin de un ciclo en el que en diversas expresiones se trató 
de configurar una nación alternativa y diversa.  
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En este capítulo se analizará cómo se altera la forma de escribir la Historia nacional 
incorporando la ficción (el cuento) como una fuente auténticamente histórica.  Es decir, 
Carrión utiliza la fábula y la leyenda para cuestionar una narración dominante que ha 
pretendido explicar desde una visión uniforme lo que puede ser un país para que de esta 
manera se imponga un nuevo imaginario dominante desde un mestizaje construido a imagen 
y semejanza del ideal blanco-Occidental. El cuento permite la creación de múltiples 
realidades en un espacio de diversidad cultural como ya se demostró en Los que se van. 
Carrión no solo usa cuentos (leyendas y mitos) dentro de este texto que es catalogado como 
un ensayo, sino que desde su posición de crítico literario propone su visión particular sobre la 
cultura de la nación. Carrión incorpora y legitima el uso de la fábula para “contar” la historia 
e incorporar la ficción dentro del imaginario nacional desde la “Ciudad Letrada” y, al mismo 
tiempo, desarrolla su proyecto intelectual que pretende cuestionar la existencia de una sola 
visión constituida desde un modelo social, cultural, político y económico que pretende ser 
universal. Al cuestionar a la Historia y al ponderar al cuento y con este a la ficción como 
forma válida de representación, Carrión de cierta manera, trata de construir el imaginario de 
territorio con un acervo cultural milenario y de esta manera aupar una literatura ecuatoriana 
con conciencia ontológica.  
En la primera parte de la obra de Carrión se patentiza cómo el ensayo cambia los 
parámetros mentales de la configuración de la nación al posicionar a la mujer como creadora 
del país. Esta representación significa un cambio en la construcción simbólica de la nación y 
abre pasos certeros para la comprensión de filosofías alternativas que rompen organizaciones 
patriarcales, mentalidades coloniales y generan nuevos paradigmas de poder. En la segunda 
parte del texto, Carrión vuelve paradójicamente a sustentar su proyecto de mestizaje, el 
mismo que se caracteriza por tratar de unificar lo español con lo ancestral Shyri Quitu-Cara, 
buscando la complementariedad entre las dos culturas. El escritor falla en este propósito y no 
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consigue mostrar lo diverso ya que esa complementariedad se forma desde la desigualdad. 
Para Carrión, lo Occidental y lo español representan el presente, mientras que lo ancestral es 
parte de un pasado remoto. Con esto él adopta conceptos binarios entre lo civilizado y lo 
salvaje.  
4.1 El aprender a contar  
 
 El Grupo de Guayaquil, comenzando con Los que se van, propuso otra visión de lo 
que es la nación moderna desde su pluralidad.  Pero es una pluralidad que ellos conocían 
directamente a diferencia del discurso de los intelectuales latinoamericanos que en ese 
momento buscaban homogenizar América a través del mestizaje.  Lamentablemente, aunque 
Benjamín Carrión celebra Los que se van como el ingreso de las letras ecuatorianas en la 
literatura moderna de América Latina, él nunca conoció al mundo de esos jóvenes fuera de 
los libros.  Por eso, El cuento de la patria que propone otra manera de escribir la historia 
nacional anuncia el fin del proyecto del Grupo de Guayaquil; algo que Pareja Diezcanseco en 
La hoguera bárbara ya había señalado tratando de construir un héroe bajo los parámetros de 
homogeneidad y de hegemonía construidos en la modernidad dentro del imaginario blanco-
mestizo.  Benjamín Carrión comprende que el contar, el recuperar la oralidad creadora de 
imaginarios, las leyendas y los mitos es fundamental para construir un país. Lo que no 
comprende es que para contar se precisa múltiples voces, diversas voces como se trata de 
representar en Los que se van con lo montuvio, lo cholo y lo negro. Para Carrión la única voz 
que existe es la del mestizo y en eso radica el fallido proyecto de lo moderno prometido en 
1930. 
Sin embargo, que sea una sola voz no quita la importancia que tuvo para Benjamín 
Carrión el saber escuchar y escucharse. En la primera parte de El cuento de la patria titulada 
“Es un país en la mitad del mundo”, Carrión reflexiona sobre cómo se construyó un espacio 
224 
 
referencial desde la narración y, sobre todo, cómo distintos autores, puntos de vistas y 
realidades pasan a formar parte del cuento de la historia. Un ejemplo de esto se encuentra en 
el capítulo “Pueblo hijo de mujer”:  
El Padre José Baamonte, que había estado cuarenta años en las misiones, 
cuenta que <<un indiano>> de muy buen parecer, fue a pedirme que le oyera 
en secreto. Retirándome con él aparte, donde no pudiera ser oído por otros, se 
me postró a los pies y me confesó: “que no pudiendo reducirse a la continencia 
cristiana de una sola mujer, consiguió aprovecharse de la plaza de un indiano 
muerto, que entraba todos los años donde las mujeres retiradas sin maridos. 
Habiendo ejercitado este empleo como treinta años, disfrutando de los regalos 
de oro y de ciertas piedras verdes que vendía a buen precio, el sobrevino una 
quemadura a la ingle, que lo imposibilitó para continuar en su ejercicio…”. 
Este indiano, dice el padre, murió penitente (92). 
Este relato es uno de los tantos que existen en el texto para comprender la idea de escuchar. 
El que habla es un indiano a un cura en secreto de confesión; el cura escucha y repite la 
historia a otro cura que escucha y la escribe en un libro de historia en donde la narración del 
indiano será leída por un escritor que pondrá ese cuento en su texto por medio de un narrador 
en primera persona. El escuchar para contar es el aporte que propone Carrión para dar vida a 
la nación por medio de este ensayo con pequeños cuentos, relatos, mitos y leyendas como si 
él fuera parte de la historia, creando un diálogo y usando el yo y el nosotros dentro del 
proceso de la narración.   
El título del cuento no es escogido en un acto azaroso. Carrión no dejó nada a la 
casualidad. Al escoger la palabra “cuento” considera que el acto de contar es intrínseco de los 
pueblos ancestrales y es parte fundamental para el proceso de resistir a lo que él llamó un 
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colonialismo intelectual: “Declaro que, al hablar de fábula, mito o leyenda, estoy hablando al 
par de poesía. Porque esas formas de hacer y vivir, de pervivir y cantar de todos los pueblos 
son la más profunda y alta al mismo tiempo, expresión poética del hombre” (Cuento 70). Para 
Carrión la poesía, es decir la literatura, se convierte en un acto de fe en la palabra como 
creadora de realidades. Además, la palabra “cuento” le permite un diálogo tanto con los 
historiadores como con los críticos literarios. Para Carrión, el género del cuento lo usa como 
una forma narrativa que resiste normas y encasillamientos. Es decir, rechaza la autoridad de 
una Historia que no reconoce el valor de la ficción en la construcción nacional, lo que 
permite construir la novela, pero puede vivir sin ella: 
Alguna vez llamé al cuento «ese soneto de la narrativa», en consideración a 
que ningún género de ficción está más sujeto a exigencias temáticas y formales 
que el cuento. Y al propio tiempo, en una medida imprecisable, ningún género 
tiene menos posibilidad de fijación, menos reglas y condiciones, inclusive para 
los efectos de clasificación (Narrativa 337). 
La teorización literaria no es menos importante para Carrión; él la conoce y se 
reconoce como un crítico y un teórico. Gran parte de su obra se basa en el estudio minucioso 
de la literatura en Latinoamérica como un proceso de formación de imaginarios propios y de 
estructuras narrativas que se identifican con el contexto cultural y social del país. Sus críticos 
contemporáneos pensaban que las lecturas de Carrión estaban encasilladas en el proyecto de 
mestizaje que él promovía y que esto le quita pragmatismo a sus ensayos, como lo demuestra 
el estudioso de la literatura ecuatoriana Alejandro Querejeta: 
A raíz de la aparición de El nuevo relato ecuatoriano y a tenor con la conducta 
crítica seguida por Carrión respecto a la narrativa que se producía, se comenzó 
a hablar de su «sentimentalismo literario», no exclusivo de él, sino 
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característico de la crítica en su tiempo. Se le señalan, además, sus largos 
circunloquios, su a veces arbitraria estructura, una acentuada tendencia a la 
dispersión, su inocultable impresionismo, cierta arbitrariedad crítica, su 
excesivo entusiasmo (Narrativa 8). 
Si bien esto puede ser cierto en un inicio, la primera parte de El cuento de la patria 
demuestra que Benjamín Carrión no se quedó atrapado en su idealismo de principios del siglo 
XX. En el texto de-construye el ensayo de manera que lo utiliza para reflexionar sobre la 
teoría de la nación, pero al mismo tiempo para contar historias, leyendas y mitos que son la 
base para pensar la relación complementaria entre ficción y realidad. El ensayo pasa a ser una 
excusa para demostrar la fragmentación, la digresión, y como esta forma caótica del cuento 
funciona para crear realidades múltiples en un país diverso. Por ejemplo, en la sección 
titulada “El Reino de Quito” no hace referencia al Reino como tal, sino que justifica la 
fantástica historia del Padre Juan de Velasco38 de la llegada de los apóstoles a esas tierras y 
por qué la nación ecuatoriana procede de tiempos del “gran diluvio” (Cuento 89). Después de 
la digresión pasará a contar el cuento de “El Reino de las Amazonas” y en el capítulo II 
iniciará con los Incas y retomará la historia del Reino de Quito. Además de este ejemplo, se 
puede encontrar en el prólogo anécdotas personales, como su conversación sobre el origen 
del médico Daniel A Carrión (Cuento 77), o el cuento de San Martín de Porres (Cuento 131-
32), o la enumeración de libros y autores como El Quijote, El Cid campeador, La Celestina, 
Unamuno, Juan José Arreola entre tantos otros. Lo que demuestra todo esto es lo caótico del 
texto y permite la deconstrucción del ensayo, usándolo para contar cuentos, anécdotas y 
criticar la literatura dentro de un gran marco que es la creación de la idea de “Patria”. 
                                                          
38 El padre Juan de Velasco (1727-1792). Sacerdote jesuita nacido en Riobamba, escritor de Historia del Reino 
de Quito y crónica de la compañía de Jesús del mismo reino (1789). Es considerado por Benjamín Carrión el 
primer novelista ecuatoriano y muchos de sus críticos afirman que sus escritos son una leyenda desprovista de 
verdad histórica.  
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Querejeta agrega en su estudio introductorio de Carrión que “Con incontestable 
convicción, más de una vez sostuvo Benjamín Carrión que el aporte original de la América 
Latina a la cultura universal, es el ensayo” (Narrativa 9). Pero el escritor ecuatoriano no se 
queda en un ensayo sistemático, sino que como se demuestra en El cuento de la patria su 
reflexión juega entre la realidad y la ficción, algo que era inconcebible dentro de este género 
como marca Querejeta: 
Un porcentaje abrumador de la obra de Carrión es de naturaleza ensayística, 
por cuanto a lo largo de su vida sus reflexiones versan sobre un amplio 
repertorio: literatura, arte, cultura, política, los conflictos sociales, historia y el 
pensamiento de su Patria y de lo que José Martí denominó Nuestra América. 
Reflexiones, temores, valoraciones críticas, previsiones e intuiciones, 
diagnósticos de las identidades culturales y los problemas contemporáneos, 
que fue plasmando en libros, folletos y en cientos de textos publicados en 
diarios y revistas nacionales y del resto del continente. Sin embargo, falta 
muchas veces en el esfuerzo reflexivo de Carrión la sistematicidad que 
encontramos en la obra de varios de sus contemporáneos (y amigos de trato 
frecuente la mayoría) como el propio Reyes, el dominicano Pedro Henríquez 
Ureña, el colombiano Germán Arciniegas o venezolano Mariano Picón Salas. 
«Las ideas de Carrión —escribió Alejandro Moreano— no estructuran un 
sistema teórico que comprenda la totalidad real y trate de realizarse como tal; 
su discurso no se articuló en una lógica rigurosa que deviene ontología 
(Narrativa 9).  
Es justamente no aceptar esa lógica rigurosa que deviene de la ontología lo que hace a 
Carrión único, como lo señala Moreano. Lo que antes, en su tiempo, lo hacía ver como poco 
sistemático, hoy nos permite acercarnos a su texto desde esa mezcla de lo documental y la 
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ficción. Esta misma estrategia expresiva consiente una interpretación de la realidad que 
desafía los parámetros establecidos que se ajustaron a la construcción de un argumento 
específico (empezado y terminado) y que fortalece un punto de vista de introducir temas 
múltiples que están presentes.  
Por supuesto Carrión no es el único que utilizaba esta forma de expresión y no se 
pretende señalar que sea el mejor. Jorge Luis Borges ya plantea la deconstrucción del ensayo 
científico-filosófico desde sus cuentos. Es que para Borges tanto como para Carrión el contar 
y la palabra tienen un valor creacional y de expresiones varias y distintas. El escritor 
argentino lo manifiesta en su conferencia sobre la cábala efectuada en 1977 al referirse a 
libros divinos incomprendidos por la lógica occidental:  
Dios, cuyas palabras fueron el instrumento de su obra (según dice el gran 
escritor Saavedra Fajardo), crea el mundo mediante palabras; Dios dice que la 
luz sea y la luz fue. De ahí se llegó a la conclusión de que el mundo fue creado 
por la palabra luz o por la entonación con que Dios dijo la palabra luz. Si 
hubiera dicho otra palabra y con otra entonación, el resultado no habría sido la 
luz, habría sido otro (47). 
Carrión indaga en la creación de la idea de Patria a través de la palabra, pero esa palabra en 
su inicio procede del libro de Juan de Velasco, Historia del reino de Quito (1789), al cual 
Carrión lo convierte en un libro divino, ya que procede de la oralidad y recopila a través de 
relatos reales, cuentos, leyendas y mitos, la formación ancestral de lo que hoy se conoce 
como Ecuador.  
Carrión entiende esa dualidad que adquiere la palabra “historia” en el título de la obra 
de Juan de Velasco.  La historia no es solo un proceso pragmático que enumera sucesos 
trascendentales con sus respectivas fechas. La historia es relato, proceso narrativo que 
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permite entender, crear, construir una idea sobre el pasado: “Nosotros tenemos, 
afortunadamente, un maravilloso recolector y contador de la leyenda patria: el Padre Juan de 
Velasco. Contra él se ha lanzado, en jauría, toda la mediocridad de los historiadores graves, 
austeros y verídicos…Lo han tratado de mentiroso, fabulador, de tejedor de farsas” (Cuento 
71). El mismo juego plantea con la palabra “cuento”; sabe que la multiplicidad de 
significados le permite experimentar con su propuesta narrativa y, así, contribuir a la creación 
de la nación moderna desde un nuevo acercamiento a la práctica literaria como legítima 
fuente de la historia. 
Carrión desafía directamente a la Historia oficial de América Latina al considerar que 
se ocultó a la mujer, sin embargo y paradójicamente al reescribir la historia teniendo como 
protagonista a la mujer la vuelve a caracterizar bajo los mismos estereotipos y preceptos 
patriarcales: “Al hablar de estas mujeres…insisto en que más me refiero a la leyenda que a la 
historia, porque en general las mujeres, tanto las santas como las pecadoras, tienen muy poca 
historia y todo su prodigio es obra de la leyenda, aún en la época en que vivieron y caminaron 
por la tierra” (Cuento 81). Carrión no solo habla de la ausencia de documentos o datos sobre 
la participación de la mujer en la Historia, sino que también sugiere cómo le robaron a la 
mujer su historia desde una lógica occidental y patriarcal, desarrollada e implementada a 
través de una geopolítica del conocimiento que construyó una historia excluyente y dejó a un 
lado a la mujer y su rol protagónico en los grandes procesos de las transformaciones sociales. 
Además, es necesario reconocer las fábulas y las leyendas que vienen de los saberes orales 
como fuentes históricas. Conjuntamente analiza la ausencia del personaje femenino como 
creadora de la nación en América Latina. La propuesta de Carrión radica en dar al personaje 
femenino una presencia sobresaliente, producto de la leyenda de lo que se escucha y de lo 
que se conoce desde el pueblo, desde los saberes alternativos.  
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Con este objetivo, Carrión reflexiona en las Amazonas: “El cacique Aparia informó 
<<el modo de República en que vivían sin hombres: como entraban a su residencia algunos 
pocos hombres, una vez al año, destinados a la propagación; y como estos (después de 
cumplir su tarea de fecundadores, digo yo) sacaban los que habían nacido varones, dejando 
las hembras a la crianza y para recluta de ellas>>” (Cuento 91). Una República de mujeres es 
inimaginable en la historia del hombre; borrarla es necesario para mantener un dominio que 
se basó en lo falo-céntrico como origen de la ciencia y del conocimiento. Al admitirla se 
rompe una lógica de dominador y dominado y Carrión la ratifica dos veces: “<<El negar la 
existencia de esas mujeres, sería faltar a la fe humana>>” (Cuento 91); y “¿Creen ustedes en 
las Amazonas? Yo sí” (Cuento 92). El desafío de la leyenda a la historia es el desafío de la 
literatura hegemónica naturalizada por el proyecto colonial/moderno.  
De hecho, es irónico ya que Benjamín Carrión se centra en el imaginario femenino, 
que es una carga impuesta desde el patriarcado y en su lógica falo-céntrica. A lo largo de la 
narración la forma de calificar a la mujer es sexista y utiliza adjetivos como “bella y heroica” 
(Cuento 92) o “mujer-hembra mujer de amor y sexo” (Cuento 124), entre otros adjetivos que 
tienden a encasillar a la mujer como necesariamente bella santa o procreadora. Sin embargo, 
Carrión plantea una evolución del hombre educado en el siglo XIX y comprende que a la 
literatura latinoamericana le faltan personajes femeninos que tengan su voz propia. En el 
texto esa voz es fruto de la leyenda porque la Historia oficial fue creada por hombres y para 
hombres desde la exclusión.  
Carrión no solo critica la ausencia de la mujer en la literatura latinoamericana, 
también reflexiona sobre la creación de los personajes: “Acaso el episodio, el personaje, los 
libros, los poemas, las óperas, las películas hayan llevado a una interpretación equivocada. 
Pero desechando esa hojarasca, queda limpio y claro un auténtico sentido popular del 
personaje” (Cuento 130). Para Carrión no solo es necesario recuperar los personajes de 
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nuestro entorno y contexto, sino que es fundamental recuperar la relación de la literatura con 
la cultura y el pueblo, es decir, exactamente como lo hicieron los del Grupo de Guayaquil en 
un inicio. Para el escritor ecuatoriano, el personaje ideal es Martín de Porres39: “es amado del 
pueblo […]Porque él era pueblo, esencia, prototipo, dechado de lo popular, de lo indigente, 
de lo miserable, de lo caritativo, de lo humilde” (Cuento 132). Más allá de los adjetivos, 
Carrión pone de manifiesto las características de lo que implica el pueblo y del abanico de 
posibilidades que existen para escoger los personajes que lo interpretan, desde un bufón, un 
chofer de bus, un revolucionario homosexual, o un negro que toca el Jazz en un pueblo de 
América del Sur. Por otra parte, sin duda alguna Carrión muestra su idealismo sentimental de 
lo que significa pueblo. Esta forma de expresión del escritor es expuesta por Fernando 
Tinajero en el libro Benjamín Carrión y la cultura nacional: 
Tengo la sospecha de que el mismo apasionamiento del que Carrión ha hecho 
gala en reiteradas ocasiones, le impidió advertir los supuestos implícitos en 
esta fácil y simplificada oposición; pero eso mismo me lleva a pensar que en 
ella se expresa, más allá de su propio pensamiento, la ideología de una época: 
anti-intelectualismo, determinismo, occidentalismo, hispanismo, predominio 
de la concepción de la historia como progreso…Ideología burguesa, en suma 
(31).    
Esto lo dice Tinajero reflexionando sobre “un-mundo-en-proceso-de-hacerse y un mundo-ya-
hecho” (31), pero sirve igual para pensar en esa definición binaria entre pueblo y burguesía. 
Sin tratar de justificar a Carrión, es fundamental entender que, a esta altura de su vida, El 
cuento de la patria lucha contra estos ismos construidos a través de la ideología de una época 
que se encuentra en decadencia y que Carrión sigue sin poder superarlos.  
                                                          




4.2 La nación mujer y la erudición  
 
Cuando Benjamín Carrión menciona que el Ecuador es una nación formada por 
mujeres, implica una transformación en la forma de concebir el mundo. La modernidad 
construyó espacios a imagen y semejanza de los hombres. La Patria puede asociarse al 
vocablo padre y nación a nacimiento, lo que hace que se represente al padre como eje 
fundamental. Ya lo dice Iván Carvajal, poeta y crítico ecuatoriano, cuando se refiere a estos 
términos en su ensayo “¿Volver a tener Patria?”: “La patria, la nación es algo dado al 
individuo de manera 'natural'. El individuo crece y se forma en su seno; hereda su historia, y, 
por consiguiente, desde que nace se inscribe en el devenir colectivo” (195). Pero si la nación 
es el lugar creado por el padre, significa que es el lugar del hombre y que la Historia oficial es 
una historia falo-céntrica de los héroes hombres con espada y a caballo donde no caben las 
mujeres. Es la archiconocida historia redactada por los padres en constituciones, leyes y 
reglas que dictaminaban que la mujer no podía gobernar, no podía votar, no podía pensar; así 
construyó la religión esta misma idea de que el lugar creado en la nación moderna para la 
mujer es el espacio del hogar, lo doméstico.  
Al inicio de El cuento de la patria, Carrión reflexiona y afirma: “Yo creo que el 
cuento de la Patria es una bella cosa. Sus actores son, principalmente, mujeres de la fantasía o 
la leyenda, la historia o la poesía. Pero bellas mujeres que han escrito las letras iniciales de la 
Patria como minadores de letras capitales en los misales de los monjes del Medioevo” 
(Cuento 80). Es importante pensar cómo el adjetivo “bella” construye una imagen estética 
pero no se limita a lo físico, rompe con una característica material y abre el espacio del arte 
como una forma de transgredir conceptos. Por eso, cuando lo vuelve a usar, esta vez para 
describir a las mujeres de la historia, lo hace para subrayar esa condición de transgresoras de 
233 
 
realidades. Otro símbolo que es significativo rescatar es el de escritoras de sus propias 
historias, a partir de la leyenda, la fábula, la poesía o desde la realidad.  
La escritura se convierte en resistencia y generadora de formas alternativas de 
entender el espacio, el tiempo, la propia narrativa. Carrión en “Pueblo hijo de mujer” intenta 
reescribir la historia de la nación moderna, en el sentido del proyecto anunciado en Los que 
se van, el mismo proyecto que Benjamín Carrión había celebrado.  Pero a diferencia de los 
tres autores de los cuentos de 1930, jóvenes que conocían el medio montuvio y que intentaron 
devolverles a los montuvios su condición de sujetos de la historia, Carrión nunca logra salir 
de las abstracciones (o sea, de las fábulas y leyendas hechas a la imaginación de los letrados). 
Es decir, la palabra fue negada a la mujer. Su historia fue silenciada, por ende, el poder 
escribir sus historias desde sus ópticas implicaría una ruptura con el proceso hegemónico. Sin 
embargo, la incapacidad de Benjamín Carrión de liberarse de la colonialidad del saber le 
impide lograr este objetivo. 
En el siguiente párrafo Carrión continúa y afirma: Por eso para mí es una verdad 
irrecusable…el cuento de las Amazonas, allá por entre el misterio de la selva y del Río 
Mar…” (Cuento 80). Por supuesto que Carrión es parte de ese mundo falo-céntrico, pero al 
advertir la necesidad de un cambio de pensamiento visibiliza una forma alternativa de 
construir la nación moderna. Ya no es la tierra del padre, es decir del hombre, es la tierra de 
la mujer creadora de vida. Por eso vuelve sobre la leyenda de la “República de las 
Amazonas” donde observamos el espacio de la mujer, el derecho de tener relaciones sexuales 
sin que implique ningún compromiso, el derecho de una historia propia, de tierra y 
empoderamiento. Al referirse a las Amazonas, Carrión deja clara su idea sobre la tierra y la 
pertenencia del río con el mismo nombre al país. Para él, las Amazonas representan un 
espacio de vida que se arrebató al Ecuador, pero que la historia reivindica. 
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Hay dos leyendas distintas: la del pasado que encarna Paccha y los cuentos de las 
Amazonas, y la de las mestizas que representan el presente, el mismo que llama “historia”. 
Cuando se refiere a Paccha: “Para mí es una verdad irrecusable, la bella leyenda de la Schyri 
Paccha, la bella reina del Reino de los Quitus que, a la muerte de su padre…consolidó la paz 
del imperio por medio del amor” (Cuento 80). Paccha es la representación de un pasado 
perdido y lejano. Es tan importante la palabra leyenda pues supone un juego entre realidad y 
fantasía y desde donde entiende a los grupos subalternizados. 
Al referirse a Manuela Cañizares Benjamín Carrión expresa: “Para mí, es una verdad 
irrecusable, más que la historia, la leyenda de Manuela Cañizares, la congregadora de los 
hombres que querían la independencia de esta tierra” (Cuento 80). Carrión afirma la historia 
de Cañizares ya desde un presente, la palabra leyenda cambia ese significado fantástico y real 
por una forma de magnificar lo realizado por esta mujer.  
También es importante pensar la idea de ser la “congregadora de los hombres que 
buscaban la independencia”. Con estas palabras, Benjamín Carrión no puede salir de esa 
construcción falo-céntrica del hombre como creador de la nación, aunque lo intenta. Lo 
mismo ocurre con Manuela Sáenz de quién dice: “Verdad irrecusable, la historia y más que 
todo la leyenda de Manuela Sáenz…estimuló la gran aventura del caraqueño, lo siguió a 
todas partes…” (Cuento 81). Una vez más la mujer no es nada sin su héroe, sin su Bolívar. 
Existe una falta de autonomía, como se ve más adelante en el texto, Manuela no puede 
desprenderse del concepto de ser “la mujer de”: “…la quiteña simpar que amaba a Bolívar, a 
la libertad, pero también al amor. Al amor sexual, cálido, voluptuoso…Y nos dejó a los 
ecuatorianos el gusto…de ser los proveedores de amadas y amantes de los hombres de la 
libertad” (Cuento 133).  
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El concepto de Manuela impide la auto-subjetivación del personaje que imposibilitó, 
por casi dos siglos, que se le reconociera su lugar en la historia y en la leyenda. Manuela 
Sáenz creadora de su propio espacio y su propia interpretación del mundo, desafiando un 
sistema machista y patriarcal en el que la mujer no existía y no podía ingresar a espacios 
heroicos que eran reservados solo para los hombres.  Es verdad que Carrión mantiene esa 
división de “los Libertadores”, pero al mismo tiempo visibiliza el papel fundamental de 
Sáenz en la historia: “La obra de Manuela es significativa por todo aquello que tenía de 
sostén y hasta cierto punto de equilibrio” (Cuento 133). Su existencia cambia el papel de la 
mujer dentro de la guerra de independencia y forma parte de la lucha en América por los 
derechos de género, de igualdad.  
La última heroína perfilada es Mariana de Jesús que muestra la importancia de la 
religión para la construcción de la nación en el proyecto de Carrión. La mujer, el individuo, el 
ciudadano, el pueblo no es nada sin su Dios: “Historia irrecusable la historia y más que todo 
la leyenda de la muchacha quiteña que dedicó su vida al profundo misterio de la santidad” 
(Cuento 81). Mariana de Jesús refleja lo espantoso que puede ser el fanatismo en la vida de 
un ser humano. El dolor, la auto flagelación son símbolo de un país católico y cristiano que 
tiene que pagar culpas. El escoger una santa como parte de las mujeres que conforman el 
espíritu de la nación tiene como objetivo no solo resaltar lo espiritual, que encierra toda la 
parte dramática del sacrificio y sometimiento, sino que hay algo de trasfondo. La frase por la 
que se le recuerda a esta santa es: “El Ecuador no se acabará por los desastres naturales sino 
por los malos gobiernos”. La frase de la santa es una frase política que visibiliza una 
situación del Estado en ciernes, excluyente que no ha podido lograr ni orden, ni progreso 
debido a las malas administraciones de los hombres. Marianita, quien según Carrión es una 
santa impopular ya que viene de la nobleza (Cuento 131) visibiliza un discurso político y no 
solamente religioso como en un primer momento se puede deducir.  
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En síntesis, podemos observar que Benjamín Carrión forma la santa trinidad del 
Ecuador encarnada en estas mujeres: “Dios, patria y libertad”. El Dios Católico impuesto en 
la conquista a través de Marianita de Jesús, la libertad a través de las Manuelas y la patria 
mítica de las amazonas del Reino de los Quitus. Solo que esa santa trinidad construida desde 
la ficción es paradójicamente un proyecto fallido. La religión respalda una homogeneidad y 
hegemonía que impide que la nación se encuentre en la diversidad. Esto provoca una falta de 
libertad, ya sea desde un poder Ejecutivo corrupto, desde las dictaduras o a partir de la propia 
sociedad excluyente y racista. Finalmente, la tierra del proyecto de Carrión no existe; fue 
arrebatada tras un proceso meticuloso de robar la memoria, quitar la palabra. Como ya lo dijo 
De la Cuadra en El montuvio ecuatoriano, el Ecuador vive en una desorientación territorial 
(13); esa desorientación se ve reflejada en la propuesta de Carrión.  
Por esta razón, es trascendente entender la meticulosa selección de las integrantes de 
esta historia. Todas encarnan el proyecto fallido de un mestizaje homogéneo y hegemónico; 
también construyen la nación moderna que excluye a las comunidades subalternizadas y que 
las trata como un pasado lejano y no como algo presente en convivencia comunitaria, 
orgánica. Pero no solo excluye de la historia a mujeres valiosas sino, también la región costa 
y sobre todo Guayaquil quedan sin representación. Esa exclusión no es algo casual. 
Guayaquil y la región de la Costa ya habían recuperado su historia a través de Los que se van 
y del Grupo de Guayaquil. En El cuento de la patria la nación necesita construirse desde el 
centro y eso es la capital. La sierra parecía haberse quedado atrasada en el tiempo y, por eso, 
se puede observar como durante el ensayo recurre constantemente a referencias que buscan la 
matriz de los pueblos originarios mal llamados indígenas, en comunión con lo blanco 
mestizo.  
Benjamín Carrión presenta dos maneras diametralmente distintas de entender a la 
nación. Primero, utiliza a la mujer como figura creadora del territorio de la nación. Y 
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segundo, borra a la mujer de la Historia y utiliza la crónica épica del enfrentamiento entre 
Pizarro y Rumiñahui, para luego centrarse en personajes como Olmedo, García Moreno, 
Montalvo, Alfaro y otros como los padres de la patria. Lo cual demuestra como esa 
complementariedad que trata Benjamín Carrión está sometida a la desigualdad. Si las mujeres 
son las que conformaron el país desde lo oral y la ficción, los hombres son la historia desde la 
narración documentada como se demuestra en la segunda parte del ensayo. Si Rumiñahui es 
el héroe del pasado, lo español es lo civilizado del presente y futuro. Benjamín Carrión trata 
de violentar lo binario, pero su pasado y su obra lo atan y lo someten.  
Otro elemento que es fundamental analizar en el proceso que usa Carrión para crear 
una historia y múltiples historias, es la referencia erudita y constante a otros autores y 
pensadores de la humanidad. Carrión necesita ser validado y esa validación la consigue bajo 
la creación de un canon occidental que es expuesto a cada instante. Durante el ensayo hace 
referencia a más de cien autores y textos, entre los que destaca a pensadores como Avicena, 
Schopenhauer, Borges, Unamuno, Cervantes, Montalvo, Plutarco, Homero, Federico 
González Suárez, Aurelio Espinoza Pólit, Juan de Velasco y una larga lista. Las menciones 
de las obras crean un espacio canónico de libros fundamentales que se deben leer para 
entender la historia del Ecuador y del mundo. Lo interesante es que los libros mantienen una 
lógica que se enmarca en la geopolítica del conocimiento; es decir, construyen un mundo 
blanco-europeo-occidental bajo la premisa de la supremacía de unos frente a los otros que se 
basa en la idea de desarrollo y progreso y capital, construida en la modernidad.   
En Benjamín Carrión está claro que El cuento de la patria es una respuesta a mucho 
de sus detractores. El hablar del texto de Juan de Velasco como la primera novela desafía a 
toda una crítica ecuatoriana que no se ha cansado de promulgar en todo el mundo que en el 
Ecuador los géneros se desarrollaron tardíamente. Para algunos, la primera novela es 
Cumandá o un drama entre salvajes de Juan León Mera (1879). Carrión abre el debate sobre 
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la novela y va más allá del debate sobre el romanticismo y su presencia en América Latina. 
Por otra parte, está clara la relevancia que tiene para Carrión tanto Cervantes y Unamuno, no 
solo como escritores sino como creadores de lo español. A lo que está apuntando el 
intelectual es crear la ecuatorianidad. Para esto usará los textos clásicos de la Iliada y la 
Odisea como relatos fundacionales de un origen occidental. Benjamín Carrión asume que ese 
es nuestro origen también. Su propuesta discursiva debate y origina cuestionamiento al ser 
ecuatoriano, pero se somete a un canon occidental y español. A pesar de sus contradicciones, 
sin embargo, Benjamín Carrión contribuye a un espacio de discusión y de interpretación de 
diferentes realidades y planteamientos. 
Es fundamental recordar que en la década de los sesenta el pensamiento de Benjamín 
Carrión es discutido por una generación nueva de jóvenes escritores que tienen otras 
aspiraciones e inquietudes. Entre ellos se forma un grupo quiteño llamado “tzántzicos”, como 
lo explica Iván Carvajal en una entrevista concedida a la página web Matavilela (2013): 
Para tener un antecedente más claro, el movimiento tzántzico nace como una 
forma manierista a la tradición estética que se heredó durante la conocidísima 
Generación del 30. Principalmente porque durante los años sesentas estos 
jóvenes poetas y narradores se desprendían de un círculo nutrido por la 
filosofía, sociología, aparte de la literatura, por eso se la considera como una 
época bastante rica para el ensayo, análisis y crítica literaria.  El grupo siempre 
fue un observador de lo que ocurría con la cultura alrededor del país […] 
(http://www.matavilela.com/2013/02/el-tzantzismo-en-ecuador-ivan-
carvajal.html). 
Es decir, la cultura popular bajo los parámetros expuestos desde 1930 está en duda y se 
buscan respuestas variadas que permitan una difusión del arte a través de un proceso de 
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transgresión a las normas impuestas por una sociedad aburguesada. El movimiento Tzántzico 
según Carvajal dura hasta 1969, año de publicación de El cuento de la patria, lo que permite 
identificar al texto de Carrión como un inicio y fin o un fin e inicio de nuevos proyectos de la 
literatura ecuatoriana.  
4.3 De vuelta a la tradición o el proyecto fallido de mestizaje de Carrión 
 
El cuento de la patria es el agotamiento de un proyecto poco a poco refuncionalizado 
por el poder colonial que en un principio se construyó desde la pluralidad a través del 
proyecto del Grupo de Guayaquil de 1930 pero que cae en la integración homogenizante del 
mestizaje. Ese agotamiento es visible en la segunda parte del ensayo. Benjamín Carrión 
cambia el tono del texto y lo vuelve cronológico lineal. Construye la ficción de la nación 
ecuatoriana desde un mestizaje homogéneo. Borra del mapa esbozado en un inicio del libro 
por el mismo a la presencia de la mujer y de los pueblos originarios y ancestrales. Propone un 
presente marcado por la Historia oficial escrita por los hombres y para los hombres. En este 
proceso resalta a Montalvo, al que lo nombra como el Cervantes ecuatoriano, y a la figura 
liberal de Eloy Alfaro. Michael Handelsman dice al referirse a Carrión en su ensayo 
“Visiones del mestizaje en Indología de José Vasconcelos y Atahuallpa de Benjamín 
Carrión”: 
A pesar de su retórica altamente patriótica, y pese a su misión de mentor en la 
línea de Rodó (y de Vasconcelos), Carrión no superó nunca sus propios 
orígenes culturales que estaban firmemente arraigados en un mundo 
supuestamente dividido entre “civilización y barbarie.”  El mestizaje que tanto 
exaltaba resultó ser más bien un sueño desarticulado en vez de una realidad 
equilibrada.  La civilización se entendía siempre en términos paternalistas y 
europeizantes—por no decir hispánicos—mientras que la barbarie evocaba 
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aquellas fuerzas salvajes que esperaban la bondad y la salvación de algún 
Próspero para así comenzar a vivir de verdad (47). 
Esta misma dicotomía entre civilización y barbarie se expresa en esta segunda parte 
de El cuento de la patria de Carrión ya que incluso el tono de la obra se configura desde las 
crónicas españolas: 
En esta región frente al nuevo mar, que llamaban los indígenas Darien, Balboa 
y Pizarro encuentran que la vida es plácida y tranquila. Las mujeres, de carne 
dura y morena, cuyos senos se mantenían erectos por unas cadenillas…van 
vestidas con una cortísima falda que les deja los muslos descubiertos: son 
insinuantes, acogedoras, generosas con estos extranjeros nervudos y fuertes, 
que se enardecen al verlas y que las toman tan ardientemente como ellas no 
están acostumbradas a que las tomen sus varones (Cuento 141).  
El narrador pierde la capacidad de escuchar y contar historias como lo hace en la primera 
parte de El cuento de la patria y se vuelve cómplice al pensamiento colonial repitiendo de 
memoria un discurso hegemónico. Este texto puede inducir a varias interpretaciones cuando 
se enuncia que los extranjeros las toman, pero aclara la intencionalidad, cuando más adelante 
señala: “Pero después de un tiempo a estos españoles tan varones les hace falta algo más” 
(Cuento 141). El concepto de varón es de-construido y transformado en sinónimo de héroe. 
Lo español es “el varón engendrador, europeo; la matriz que concibe, indígena” señala el 
propio Carrión en el texto (Cuento 161).  
El proyecto de Benjamín Carrión se sintetizó en la exposición de que la cultura se 
convierte en el medio principal para la construcción de la nación y el individuo; así lo define 
durante toda su obra como en la carta décima séptima titulada “Sobre nuestra obligación 
suprema: volver a tener patria” en sus Cartas al Ecuador en ella se habla sobre la teoría de la 
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pequeña nación que lo explica él en sus propias palabras en este fragmento de una entrevista 
para un canal de televisión ecuatoriana realizada antes de su muerte:  
La teoría de la pequeña nación era como sigue: los grandes pueblos de la 
historia han sido pequeños en población y territorio, Atenas, Israel, etc. Que 
son los que han dado las más grandes ideas todavía no superadas en la historia 
eran pueblos pequeños. Por qué nosotros que somos pueblos pequeños no 
podemos hacer de una nación una Patria grande y por qué por la cultura. De 
ahí surgió la idea. Yo preparé el proyecto he de decirlo sin jactancia, lo preparé 
solo, casi en secreto porque tenía temor de que al comunicarlo mucho a las 
demás gentes se diluyera y no tuviera el efecto final que tuvo 
(https://www.youtube.com/watch?v=6ympuz5TNaA). 
Para plasmar su pensamiento en la cosmovisión del ecuatoriano, tenía que construir 
un nuevo ecuatoriano y un nuevo país pensado desde adentro. Como parte de este proyecto 
extenso que ocupó toda la vida de Carrión, se fecunda el imaginario de la nación y el 
individuo ecuatoriano a partir de la palabra que desafía la Historia oficial y que busca una 
historia propia narrada por americanos y desde América. La dificultad que genera esta 
propuesta, en la segunda parte de El cuento de la patria, es que configura una nueva 
representación de homogeneidad y hegemonía desde el mestizaje blanco-criollo, alejándose 
de la propuesta original del Grupo de Guayaquil que tanto él había celebrado. Lo que quiere 
decir es que, si bien pretende dar un paso adelante en la búsqueda de una voz propia y de un 
proceso de descolonización, utiliza la misma lógica rancia de lo colonial y se alinea al 
proyecto oficial de la modernidad excluyente que supuestamente esperaba superar. 
Efectivamente, Carrión estaba más cerca intelectualmente a sus colegas 
latinoamericanos que residían en Francia que a sus compatriotas que buscaba al Ecuador en 
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los pueblos montuvios de la costa ecuatoriana.  No estará de más recordar a Fernando 
Tinajero que ha puntualizado: 
Mientras el Ecuador era sacudido por estas convulsiones, nuevas tendencias 
ideológicas y culturales empezaban a cobrar importancia en América Latina, 
cuyo nacimiento debe situarse entre 1890 y 1930. Pero -paradoja de paradojas-
, en cuanto al lugar del acontecimiento, es probable que no sin objeciones 
podamos finalmente ponernos de acuerdo en que América Latina nació en 
Paris (20).  
La palabra con la cual Carrión construye los diferentes relatos de la segunda parte de 
El cuento de la patria saca a la luz la caducidad de un proyecto de mestizaje que ya fue 
cuestionado por el Grupo de Guayaquil en la década del 30 y que será negado y criticado en 
la segunda mitad del siglo veinte e inicios del siglo veinte y uno. Ya lo dice Tinajero al 
referirse a los intelectuales que configuraron los proyectos de la nación moderna en América 
Latina:  
Era como si las clases dominantes nacidas de la independencia, 
considerándose herederas directas de un imperio romano imaginariamente 
<<puro>>, se tomaran a sí mismas como dueñas de todo el continente por 
derecho divino, sin admitir siquiera que mucho antes habían sido los pueblos 
originales por derecho propio… América era propiedad exclusiva de sus clases 
dominantes (21). 
Benjamín Carrión no niega la existencia de los pueblos ancestrales. Como lo demuestra en 
este texto, reconstruye sus historias como parte fundamental de la nación y busca 
complementarlas con la historia occidental dentro de la idea del mestizaje. Claro que en ese 
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intento mantiene viva la hegemonía de una cultura que se impone a otra; es decir, la 
complementariedad se encuentra en desequilibrio. 
Este desequilibrio del proyecto de Benjamín Carrión se crea en el personaje histórico 
inventado de Francisco Pizarro, el mismo que ha sido manipulado por la Historia oficial y por 
las historias no oficiales. En los cuentos y las leyendas se lo ha catalogado como un gran 
gobernante y civilizador de los pueblos originarios, pero también como asesino, traidor y 
productor del más grande de los genocidios. Carrión se vale de estas múltiples 
interpretaciones para tratar de construir, de-construir y destruir a Pizarro por medio de la 
ficción e interpretación para crear un hombre de pueblo y luchador que encarna el desarrollo 
como el que origina el mestizaje: “<<Frisaba nuestro hidalgo con los cincuenta años>> como 
el caballero manchego padre de todas las hazañas” (Cuento 138). Es fácil darse cuenta que en 
esta oración compara a Pizarro con el Quijote, comparación nada inocente porque ya implica 
una construcción de un personaje idealizado que encierra lo español, el idioma y la cultura de 
una región. Luego continúa: “Pero éste era un viejo trujillano cuidador de puercos…y no 
había tenido tiempo de aprender a leer ni a escribir” (Cuento 138). La alusión que exalta al 
Quijote a la vez lo convierte en un hombre de pueblo. Este imaginario es fundamental para 
comprender la idea de pueblo y desarrollo que se busca implantar a través del proyecto de 
mestizaje y de la modernidad: “Balboa y Pizarro quieren ir más allá dominados por el plus 
ultra imperioso de su estirpe” (Cuento 141). En esas palabras Pizarro deja de ser un simple 
hombre de pueblo y encarna una estirpe, lo occidental, lo civilizador, Grecia, Roma, España y 
Francia. Esa estirpe lo convierte en mártir: “Días, acaso meses de penalidades sin cuento. A 
la entrada de un río, al remanso de una bahía los aventureros detienen sus embarcaciones” 
(Cuento 142). Vale mencionar que previo a esto ya se narra un fracaso en el cual Pizarro 
termina comiendo carne de caballo y regresando de su expedición. Pero esto solo agranda a la 
figura de Pizarro que termina su construcción dentro del relato de Carrión con estas palabras: 
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“Pizarro ha triunfado” (Cuento 145). El triunfo de Pizarro encierra todos los conceptos de 
éxito, desarrollo y progreso que se propone desde la modernidad ya que significa conquistar 
un lugar, obtener dinero, mujeres y una posición de poder, Pizarro fue el Gobernador del sur.  
Como se puede observar, la palabra es creadora de otra historia del Ecuador a través 
de los relatos. Al igual que se observó en La hoguera bárbara de Pareja Diezcanseco, esta 
palabra busca ser totalizante y totalizadora. No quiere dejar resquicios para escuchar otras 
voces; las anula, las invisibiliza con la excusa de la unidad desde lo homogéneo y desde lo 
hegemónico. Este cuento épico que se encuentra dentro del ensayo de Benjamín Carrión se 
contrapone a la propuesta inicial del texto que resalta las figuras femeninas, a la oralidad y a 
una crítica a la colonización. Parece que Benjamín Carrión regresa en el tiempo a su proyecto 
del mestizaje con la misma retórica rimbombante y de epopeya que ya fue usada en 1934 al 
escribir Atahuallpa y construir la imagen de Francisco Pizarro. Esto hace que el ensayo sea 
coherente en el cierre de su proyecto y que sea desequilibrado en la primera parte, ya que al 
inicio los cuentos son fragmentados, expresa desde el ensayo una crítica a la Historia oficial y 
en la segunda parte vuelve a caer en el mestizaje homogéneo y excluyente de un inicio, 
ratificando el uso de un lenguaje colonial.   
Esto ocasiona que el personaje tenga una carga discursiva e interpretativa de la que se 
valdrá Benjamín Carrión para construir un imaginario en el que se pueda sustentar al ser 
ecuatoriano y el no ser ecuatoriano. Ese imaginario para Carrión es el mestizaje. Por 
consiguiente, la función del narrador de El cuento de la patria tiene una motivación: raza y 
país. Una vez que deja claro el heroísmo de Pizarro, Carrión regresa al “Reino de los Quitus” 
que es como titula el capítulo y hace una comparación: 
Dos concepciones, dos temperamentos se enfrentaron en la épica operación de 
la conquista. Por un lado, los indígenas, cuya organización comunal partía, en 
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ascendencia orgánica desde el ayllu hasta el imperio…Por otro lado, los 
conquistadores españoles, individualistas, aventureros, desorganizados, cuya 
característica fundamental fue la avidez del oro y un machismo sin límites 
(Cuento 146). 
Así se expresa con claridad como lo incaico es mirado como un pasado romántico y, si bien 
existe una crítica a los conquistadores, se deja en claro que ellos son los triunfadores. Sin 
embargo, era necesario construir un héroe propio y aunque en 1934 este fue Atahuallpa en su 
ensayo con el mismo nombre, cincuenta años después Benjamín Carrión cambia y selecciona 
a Rumiñahui40 como héroe de la resistencia quiteña e incaica. Sobre este personaje afirma:  
Esta hazaña 41no superada por ningún hombre blanco ni en las luchas por la 
independencia, demuestra que el temperamento de estos indios de Quito, no 
había sido suficientemente dominado por el mecanismo del Incario. Y 
demuestra que en los albores de la vida de nuestro pueblo tenemos una gesta 
heroica, como la de don Roldán en Francia, como la del Cid en España. Falta 
únicamente que en todos nuestros pasos seamos dignos de ella (Cuento 152).  
Una vez más se observa como el héroe es comparado e introducido dentro de un 
formato occidental europeo. Su historia necesita encajar en la complementariedad del 
mestizaje que maneja Carrión y someterse a la historia europea para que pueda tener 
autoridad. Lejos está el pensamiento de que el cuento funcione como el que recoge la historia 
de un héroe ancestral, y a través de ella se construyen procesos de auto-subjetivación como 
ocurre en Los que se van. Carrión se pierde en el siglo XVI.  Las comunidades de las que él 
                                                          
40 Rumiñahui fue el general de los ejércitos de Atahualpa que resistió la conquista española en el Chinchaysuyo, 
la parte norte del imperio. Según algunos investigadores Rumiñahui ordenó quemar Kitu antes de caer vencido 
por el ejército de la corona española comandado por Sebastián de Benalcázar.  
41La hazaña a la que se refiere Benjamín Carrión es que Rumiñahui antes de ser capturado prefirió tirar al 
abismo todos los tesoros, incendiar la ciudad y suicidarse.  
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habla no existen en el siglo XX y probablemente son producto de un imaginario utópico 
generado desde lo blanco-mestizo. Sin embargo, no se puede negar que está presente el 
concepto de resistencia como una forma esencial del ser ecuatoriano, aunque es verdad que se 
difumina. Pero la idea de resistencia exhibe el cambio de Carrión de 1934 en su novela 
Atahuallpa hasta el Carrión de 1968. Como dice Handelsman: “Este vaivén constante e 
irregular entre los extremos anotados fue medular en Carrión…, la obra de Carrión emerge 
como un medio por el cual toda una época, tanto nacional, como continental, sale a flor de 
piel con muchas de sus contradicciones y tensiones” (Carrión 20). No es extraño, entonces, 
que Pizarro sea héroe y Rumiñahui sea héroe; tampoco es extraño que se hable de la 
resistencia, pero que se busque un complemento con la lógica colonial.  
Siguiendo esta idea se puede mencionar una vez más que dentro de la Historia oficial 
se encuentran distintas categorizaciones que se usan en el discurso de dominio con el afán de 
estereotipar a un individuo o comunidad. Entre ellas se localiza la idea de lo salvaje y lo 
civilizado, también visiones del progreso y el subdesarrollo, de lo bueno y lo malo o de lo 
que es bello y grotesco. En estas oposiciones el discurso de la Historia oficial se manifiesta 
muchas veces con la idea de que la llegada de Occidente a América trajo progreso. Es la idea 
de civilización, del capital, de la belleza, la idea de lo artístico, de la bondad y la idea de lo 
católico. Todos estos pensamientos están basados en lo dual para diferenciarse, pero sin la 
interpretación necesaria de complementariedad.  Este concepto del complemento o de 
convivencia posibilita nuevas cosmovisiones.  
En el caso de El cuento de la patria, se observa la construcción binaria en la 
descripción que hace Carrión de la arquitectura civil de Quito: “En arquitectura, 
singularmente: la pobreza de la construcción civil es desoladora en Quito” (Cuento 172), y 
más adelante agrega: “las casas de Quito han sido construidas con adobes enormes, con 
tapial, con tumbado de carrizo amarrado con cabuya” (Cuento 172). El adobe para la 
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población ancestral y originaria de América tiene más que un significado material de casa; 
representa también una construcción simbólica de hogar, de calor, de tierra de saberes. Pero 
Carrión no profundiza en eso y lo compara con la construcción de piedra de los templos 
coloniales. Parecería que sustenta que el arte y su concepto es traído de Europa, mientras que 
el trabajo manual es hecho en América. Una vez más la complementariedad se vislumbra en 
desigualdad; la idea europea del valor del trabajo artesanal se observa en las siguientes líneas: 
“¡En cambio la arquitectura religiosa! es grandiosa, es bella, estéticamente 
incomparable…Tanto exteriores como interiores son inspiración de conocidos estilos 
españoles…Además de la arquitectura, claramente inspirada en lo europeo…” (Cuento 173). 
Está claro que, en el mestizaje planteado en esta segunda parte del texto, el componente 
europeo prima sobre la historia ancestral.  
En esta afirmación se encuentra la génesis de esta obra de Carrión. Su reescritura de la 
Historia oficial sustenta la respuesta a la necesidad de una historicidad, pero a través de la 
transformación de los orígenes desde una perspectiva de poder que mantenga la raíz del 
nuevo orden mestizo en América. Como dice Handelsman: “Aunque Carrión había enseñado 
en muchas ocasiones que la nación ecuatoriana había comenzado con Atahuallpa, la atracción 
de lo europeo, de la civilización y de una hispanidad exaltada lo descarrila…” (Visiones 18). 
Además, se puede analizar como la historicidad empleada por Carrión en su afán de construir 
el cuento de la patria vuelve a caer en la formación de una Historia oficial que niega la 
presencia de comunidades subalternizadas y se sustenta en un Yo occidental usando la 
geopolítica del conocimiento y del poder. Esto se puede observar en la construcción del 
imaginario ecuatoriano porque sustenta todo un aparato económico, social y político creado 
en torno al mestizo y a lo que se debe ser según los parámetros occidentales. Es decir, lo que 
antes se construyó en torno a la validación del Yo europeo ahora se centra en lo ecuatoriano 
según la validación del Yo mestizo. Este planteamiento no pretende que en esta búsqueda de 
248 
 
una conciencia propia y del mestizaje como identidad se nieguen las raíces españolas y la 
historia occidental. Lo que sí se puede observar es la negación de las otras raíces que son 
suprimidas, subvaloradas, o dejadas de lado.  
 Dentro de este proceso evolutivo es preciso tener referencias de cómo Carrión lucha 
contra el ser colonial. Sin embargo, el mito de la “barbarie” definido por Fernández Retamar 
en “Calibán” como “…una forma insuficientemente humana o abiertamente 
bestial…característica de comunidades poco desarrolladas, aquejadas de un localismo 
estrecho, ignorante y a menudo feroz…”(214), sigue constituyendo una construcción de 
individuo y nación desde un discurso de poder, esta vez empleado por lo mestizo que borra lo 
anterior para escribir una historia que se adecúe a los intereses de una nación moderna que 
hace que todos sean iguales sin entender la heterogeneidad. Esta abstracción radica en una 
igualdad mayor para quienes asumen esta nueva raza y una igualdad menor a quienes buscan 
mantener la idea de sus orígenes ancestrales.  
Ante esta propuesta de una sola nación compuesta de una sola raza en la escritura de 
Carrión, es fundamental buscar los orígenes de esa teoría. Según señala Handelsman, el 
pensamiento de Vasconcelos jugó un papel primordial en la formación intelectual de Carrión: 
“Mientras se proyectaba como portavoz de la unión y futura grandeza de América Latina 
frente al creciente imperialismo de Estados Unidos, Vasconcelos y sus seguidores entusiastas 
se perdían en una tradición utópica que imposibilita la construcción de una América 
verdaderamente unida desde sus profundas diferencias” (Visiones 4). El perderse en esta 
visión única del ser mestizo hace que el proyecto de Carrión de descolonización sea un 
proyecto fallido. 
El cuento de la patria de Carrión constituyó una obra fundamental para recuperar la 
voz del americano y encontrar que en esa voz se excluye por omisión directa o indirecta a los 
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demás seres humanos que conforman parte de lo que se entiende como nación moderna y que 
fueron relegados de lo que hoy se llama Ecuador. A la vez, la obra de Carrión logró el 
objetivo de fusionarse entre la ficción y la historia como la memoria de un pueblo. Es decir, 
muchos de los conceptos que se examinan en el libro fueron y siguen siendo parte de la 
incesante búsqueda de la literatura ecuatoriana y su lugar en el mundo. Es fundamental 
entender que textos como este son parte ya del imaginario social y cultural del Ecuador y que 
como dice Handelsman, no se ha matizado la enorme influencia que han tenido en los 
distintos intentos de consolidar la nación y la identidad del ecuatoriano (Visiones 4). 
La parte fundamental de la crítica de Carrión y la construcción del escritor 
ecuatoriano sobre la invención desde la ficción de un nuevo país y un nuevo ciudadano de esa 
nación radica en que su análisis permite la problematización de distintos conceptos de las 
letras ecuatorianas. La descolonización parte desde distintos textos en búsqueda de una 
unidad nacional. La geopolítica del conocimiento sigue gobernando la mentalidad de 
personajes y textos en el mundo literario, usa los mismos conceptos globalizadores.  
Finalmente, la falta de convivencia y diálogo en este texto con las voces silenciadas son 
fuentes que permiten entender la evolución de la literatura y el cambio de cosmovisión que se 











La re-lectura del Grupo de Guayaquil en diálogo con la vanguardia representada por 
Hugo Mayo y el proyecto de nación moderna, llamado también “la patria chica” de Benjamín 
Carrión nace como una necesidad de desaprender todo un complejo sistema ético, estético, 
canónico e ideológico construido bajo una lógica colonial que obliga a ser sumisos ante una 
sola realidad que es homogénea y hegemónica. Esta realidad construida desde la conquista y 
sabiamente interpretada por Fernández Retamar, crea un pensamiento binario que rige hasta 
hoy en Ecuador y en América Latina: lo salvaje frente a lo civilizado. El arte desde lo general 
y la literatura en lo específico transgreden los paradigmas de verdad generados desde el 
discurso de poder. La función de la literatura no es educar, pero a través del violentar espacio 
y tiempo construido desde el discurso de la realidad permite cuestionar el entorno para 
desaprender y resistir a la imposición de ideas e ideologías únicas. Es verdad también que 
esta propuesta que en un inicio es de ruptura violenta queda desfigurada cuando se imponen 
principios de mestizaje único y de ideologías totalitarias.  
Las ideas únicas son impuestas desde el poder hegemónico desde un espacio y un 
tiempo determinados. Por esta razón la re-lectura se encuentra en múltiples tiempos y 
espacios: el de los personajes, el del escritor y en el contexto del lector nacido a finales del 
siglo veinte o a principios del siglo veintiuno. Esto desmitifica una lectura única impuesta en 
el siglo veinte donde el proyecto de la modernidad civilizatoria se entremezcla con la 
globalización. La educación formal dentro de los países dominados como los de América 
Latina ha creado y profundizado el concepto de seres bárbaros, sin tecnología y sin poder 
tener acceso al desarrollo occidental. Por eso en la re-lectura es importante preguntarse ¿qué 
encierra lo civilizado para una persona nacida a finales del siglo veinte? Una de las respuestas 
es que encierra un proceso de blanqueamiento continuo racial e intelectual producto de una 
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educación que se constituye bajo el paradigma de la lógica occidental y que está 
institucionalizada a través de una geopolítica del conocimiento. Esto implica que perduren 
hasta hoy términos como “tercer mundo”, “subdesarrollados” y “país en vías de desarrollo”, 
conceptos que siguen relacionados a la barbarie, a la violencia, a lo involucionado. Lo blanco 
se construyó como la utopía del progreso. Eso implicó que lo que se leyó, se escuchó, se 
observó pasó por un estricto y riguroso proceso de selección que construyó una realidad, un 
canon estético y ético al que no se tenía acceso, pero se deseaba llegar.  
Por consiguiente, lo salvaje era lo demás, y esto provocó que leernos a nosotros 
mismos llevara una carga negativa. El primer encuentro con el Grupo de Guayaquil se 
produce dentro de este ambiente: lo montuvio, lo cholo, lo negro, seguían siendo 
invisibilizados. Las comunidades subalternizadas simbolizaban un pasado lejano pero que 
implicaban retroceso. La violencia de los relatos no hacía más que demostrar la barbarie de 
las comunidades que no fueron conquistadas. Lo rural era el ambiente del abandono, los 
paisajes simbolizaban un país rico en naturaleza, pero mal explotado por el retraso 
tecnológico. La educación construía la base teórica del realismo social en el que se mostraba 
la miseria para generar conciencia. La conciencia de que en las ciudades se vive mejor y por 
ende se debe construir más ciudades. Esa lectura que se repetía generación tras generación, se 
enmarcaba bajo esta lógica colonial, una lectura que separaba lo salvaje de lo civilizado.  
Por esta razón, la re-lectura del Grupo de Guayaquil junto con la de la vanguardia y la 
propuesta de Benjamín Carrión se hizo necesaria. El volver a leer implica un viaje en espiral 
y no lineal o cíclica; Los que se van no termina y continúa generando interpretaciones, 
desafiando al canon y a la crítica. Para esto fue necesario pensar desde tres momentos en la 
lectura: el tiempo de la narración, el tiempo de los autores y el tiempo de la lectura. Esto hace 
que se provoque un diálogo continuo y permite pensar a la literatura dentro de un proceso 
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protéico de construcción de realidades desde la ficción que no puede separarse de algo mucho 
más grande y heterogéneo como es la convivencia. 
Este trabajo de investigación demuestra la necesidad de profundizar el debate sobre la 
influencia decisiva de la vanguardia ecuatoriana en los escritores de la primera mitad del 
siglo veinte. La idea de vanguardia en el Ecuador no es tardía ni extemporánea como se trató 
de imponer en la crítica latinoamericana. Es fundamental continuar con los debates de las 
revistas literarias del país y con el estudio del trabajo de Hugo Mayo para entender cómo esta 
propuesta literaria influye directamente para que las obras narrativas que inician en 1930 con 
Los que se van intenten romper con el canon occidental, el mismo que se busca implantar en 
América Latina como si fuese universal y que produce comparaciones tendenciosas que 
definen y definieron a las obras literarias a su imagen y semejanza. 
En la investigación se encuentra la manera en que Hugo Mayo, representante de la 
vanguardia de América Latina, logra romper con el yugo del lenguaje que buscaba 
homogenizar la lengua no solo en forma sino en significado y significante. El momento en 
que se cuestionan los sentidos, se abre un mundo diferente que permite en el texto percibir el 
tiempo y el espacio como algo relacionado al entorno y procedencia. El texto y el contexto 
dejan de estar separados y en esa simultaneidad se complementan dentro de cosmovisiones, 
originarias e incluso ancestrales que habían sido silenciadas. Cuando se entiende que en los 
versos de los poetas vanguardistas como Mayo se rompe el significado establecido y la 
máquina deja de ser máquina y se vuelve humana y que el humano deja de ser humano y se 
convierte en un objeto de un andamiaje más complicado, se logra desafiar los procesos de 
aprendizaje impuestos por una cultura distinta. La vanguardia ecuatoriana como la 
latinoamericana destruye el lenguaje para reinventarlo. 
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En esa deconstrucción del idioma las narraciones que les suceden adquieren una 
libertad estética jamás desarrollada. América Latina pasa a ser un referente simbólico con voz 
propia y maneras de escribir propias. Gracias a la vanguardia se logra desaprender la escritura 
y la lectura homogénea. Esos personajes que antes aparecían de manera utilitaria ahora tienen 
una voz que no respeta signos de puntuación ni de ortografía. La transformación de la estética 
en Los que se van no solo es un cambio de forma, es una forma de cambiar el pensamiento y 
levantarse en contra de los saberes ontológicos impuestos que se configuraban desde el arte. 
Gracias a este proceso que no comienza con el modernismo ni termina con la vanguardia, 
sino que ya se encuentran en textos coloniales como los de Sor Juana, Espejo, Fernández de 
Lizardi, Rodríguez, Bolívar, entre tantos otros, se inicia una descolonización que sigue en 
ciernes y que es un proceso no terminado pero que permite a los escritores de la segunda 
mitad del siglo veinte y a los escritores contemporáneos reflexionar el mundo en cualquier 
tiempo y espacio con una voz que antes no se poseía. Es decir, la literatura latinoamericana 
que empieza un proceso para poder existir por sí misma. 
Defiendo esta existencia como un proceso de resistencia estética y ética de más de 
500 años que permite, desde una conciencia propia, interpretar, crear, recrear y visibilizar 
todo lo que fue encubierto desde la conquista y en la República al implantar una lógica 
colonial en la cual existía una tendencia a comparar el arte con Europa desde la inferioridad y 
la copia. Ya Rubén Darío en el modernismo de América Latina había tomado distancia con la 
estética europea, y la desafiaba llevando a la palabra y al idioma a los límites de lo 
majestuoso y creativo. La vanguardia en América Latina destruye el idioma y abre el camino 
para construir uno propio y descolonizado que resignifique su entorno. En el momento que se 
publica Los que se van la obra transgrede la lógica del mundo, incomparable hasta ese 
momento porque aborda temas que no existían para la sociedad que se asumía como blanca-
mestiza y criolla o que eran temas periféricos que no importaban. El momento que estos 
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cuentos viven, los lectores toman conciencia de la existencia de otra nación o de muchas 
naciones que conforman el país, que conforman América Latina. No es una literatura de 
protesta como se trata de posicionar, más bien pretende ser una literatura de vida, de 
coexistencia y de diversidad que manifiesta uno de los más grandes y grotescos errores que 
buscó implementar la modernidad que es la construcción de comunidades homogéneas 
sometidas bajo un poder central y hegemónico. 
Por esta razón no es suficiente hablar de realismo social, como la crítica ecuatoriana y 
de América Latina ha tratado de encasillar la obra del Grupo de Guayaquil. Por lo menos no 
se la puede clasificar así en la primera década de prolífica publicación. Por supuesto estos 
autores buscan escribir sobre la realidad, pero para ellos ya no existe una sola realidad, ni 
siquiera dos realidades divididas en socialismo y capitalismo. Estos escritores muestran 
varias realidades dentro de un país en ciernes como lo era Ecuador, como era América Latina. 
Por esta razón no se debe solo pensar en que los escritores que vienen después de la 
generación del 30 llevan el peso de una carga social en sus hombros. Lo que tienen es la 
oportunidad de explorar la diversidad y buscar en la ciudad nuevos personajes que viven en 
estas múltiples realidades, interiorizarse en la conciencia humana de un lugar que convive 
entre todo un sistema entramado de “síes” de aceptaciones coloniales y del no como una 
forma de resistencia interpretado sabiamente por Bolívar Echeverría en su propuesta del ethos 
barroco (36). Pero esta multiplicidad de realidades no se queda encerrada dentro del país. 
Incluso en el hipotético caso no consentido que los escritores latinoamericanos posteriores no 
hayan leído al Grupo de Guayaquil, el simple hecho de ser publicados produce un 
cuestionamiento al pensamiento de la época. Estos textos están en diálogo simbólico con 
Comala de Juan Rulfo, el Aleph de Jorge Luis Borges, el Reino de este mundo de Alejo 
Carpentier y son producto de una descolonización latente que de-construye una América con 
realidades diversas, es decir pluricultural y plurinacional.         
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Estos conceptos de pluralidad y de diversidad se encuentran latentes en el ensayo de 
José de la Cuadra, así como en todo su proyecto literario ya que rompe las barreras del 
tiempo y colabora con los cuestionamientos que existen en el Ecuador y América Latina 
actualmente. No es que hayan cambiado los problemas a los cuales se enfrentó el escritor 
guayaquileño, sino que ha cambiado la época. Sin embargo, las comunidades subalternizadas 
tras años de lucha han logrado tener su propia voz y siguen resistiendo al discurso 
hegemónico de la nación homogenizada. En esa voz se puede entender todo lo que plantea el 
guayaquileño dentro de su texto de 1937. El pueblo montuvio tiene otra relación con el 
ambiente, y sus comunidades se han fortalecido a través de la lucha en contra de los 
monocultivos y se encuentra en búsqueda de una soberanía alimentaria que les permita 
mantener sus costumbres y su hábito en el comer. Su pensamiento se enfrenta de cierta forma 
a los mismos principios desarrollistas que a través de la globalización hacen que peligre su 
cultura. 
Cómo afirma Humberto E. Robles, “El montuvio ecuatoriano es, en cierto sentido, un 
empuje por evitar, valga la contradicción, esa total desaparición” (XXVI) de las comunidades 
subalternizadas. Esto se produce a través de la crítica a un saber hegemónico que logra por 
medio del tiempo seguir cumpliendo el mismo rol de contención ante la llegada de nuevos 
discursos de poder que continúan buscando la extinción de las comunidades originarias y 
ancestrales del imaginario nacional en nombre del desarrollo, del orden y del progreso. Al 
reivindicar la condición de sujeto de los montuvios, De la Cuadra contribuye a su proceso de 
auto-subjetivación que les permite exigir que se les devuelva su condición de seres humanos 
arrebatada desde la colonia.  Es fundamental recordar que la comunidad montuvia no existía 
en el imaginario de la nación, no eran ciudadanos, no podían votar y su acceso a educación, 
salud y tierras era limitado. Esa humanización contribuye al proceso de la descolonización en 
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el sentido de poner de relieve la condición pluricultural de la nación.  Los montuvios son 
cultura; son pensamiento y arte.   
Sin embargo, en la década de 1940 el Grupo de Guayaquil con su propuesta estética 
de resistencia que transgrede a la ética y al pensamiento homogeneizante de la época, se 
transforma. El arte como punto de partida del discurso, se cambia a la ideología política como 
forma de creación de un contexto. Las realidades alternativas se pueden visibilizar en obras 
como Los que se van, Don Goyo, Los Sangurimas, La Beldaca o Yunga, en las cuales se 
encuentra una crítica directa a la modernidad y se vislumbra un país que se construye desde la 
diversidad que explora la ficción y se pierde ante un proyecto más fuerte que silencia a los 
demás y es el mestizaje-blanco. 
En nombre del mestizaje-blanco, la educación reprodujo héroes blancos a imagen y 
semejanza de la lógica occidental. Se blanqueó a las montoneras, los movimientos sindicales, 
los levantamientos en las haciendas y dentro del ideal de los partidos de izquierda 
anticapitalistas, anti-los Estados Unidos, se construyó a Eloy Alfaro como héroe de la nación 
moderna. Esta construcción no hubiese sido posible sin la participación de uno de los 
integrantes del Grupo de Guayaquil. Alfredo Pareja Diezcanseco crea una historia novelada 
más que una novela histórica y cuenta la vida de Eloy Alfaro como el prototipo de la nación 
del deber ser y del ser ecuatoriano. Las montoneras, las luchas sindicales, los pueblos 
ancestrales y originarios sometidos hasta ese entonces quedan sin voz dentro de la novela y 
dentro de la historia, se los homogeniza bajo la idea de campesino o pueblo y con esto se los 
invisibiliza en una masa que pretende ser uniforme en pobreza y en pensamiento. 
Esto no quiere decir que la literatura que se propone dentro de este proyecto enorme 
que buscó ser el del mestizaje-blanco y el de la cultura nacional no transgreda. Todo lo 
contrario; sigue manteniendo una crítica genuina a la modernidad, busca sustentar la 
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conciencia propia del ser latinoamericano, pero replica un discurso totalizador que no deja 
espacio a la diversidad ni a las realidades alternativas ya que todas ellas se quieren explicar 
en torno al mestizo, a la gran cultura nacional. Después el proyecto se agota en sí mismo, 
como dice Iván Carvajal: “La 'cultura nacional' tiene la capacidad de absorber y apropiarse de 
todo cuanto ha dejado alguna huella en el territorio del Estado Nacional” (215); y los autores 
de los 30 son absorbidos dentro de esa cultura sin dejar espacio a las narraciones alternativas 
de realidades múltiples que se pretendió en un inicio y en otras lecturas.  
A pesar de esto hay un último texto que deja claro la relación de la ficción con la 
creación, no solo de la nación como un espacio de convivencia sino de la capacidad que tiene 
el ser humano de imaginarse dentro de un tiempo y de un lugar en una relación simbiótica y 
orgánica con los demás. Benjamín Carrión deja un enunciado en El cuento de la patria que es 
la columna vertebral de esta tesis y es el creer en la literatura, en el arte y en la ficción como 
discursos que pueden producir realidades alternativas que transgreden a la imposición de un 
discurso único que se implanta desde la hegemonía. Por supuesto, Carrión es parte del 
discurso único que continuamente busca generar un debate o un diálogo. La obra de Carrión 
en ese sentido es interminable, en casi 90 años de su aparición como escritor e intelectual se 
ha convertido en imprescindible, así sea para cuestionarlo o criticarlo.  
A finales de los 80, dentro de la educación formal del Ecuador esa visión homogénea 
de una gran cultura mestiza fue la forma que se impuso para tratar de superar lógicas clasistas 
sostenidas en el tiempo bajo parámetros de castas y luego de raza. Por supuesto no tuvo 
efecto, sin embargo, parece fundamental señalar que sin estas discusiones y proyectos 
alternativos a la modernidad generados por la literatura sería imposible entender el 
levantamiento indígena de Ecuador en 1990, el rechazo a la minería por parte de 
comunidades ancestrales en Perú, la lucha de los Aimaras en Bolivia, los procesos de 
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resistencia de las comunidades Afro en América Latina y la sublevación zapatista en México 
entre tantos otros fenómenos sociales y culturales. Ya lo dice el historiador Chad Black:  
The construction of a shared history of citizenship with which all levels of 
society could identify demanded a teleologically determined history of 
national destiny. Such historical construction, buttressed by shared cultural 
values and practice (the symbols and rituals of national identity) took on a 
characteristic of eternity, of a past immemorial that supposedly unifies the 
collective experience of diverse classes, races, ethnicities, and genders within 
given spacial and physic boundaries. Of course, no such unifying historical 
narrative of a past immemorial exists for any nation. The building of these 
identities involved a process of imagining ties that existed beyond the 
localities of class, race, gender, and ethnicity. They are, in essence, fictive. 
Coming to such a conclusion demands questioning of our basic conceptions of 
nation-building (7-8). 
Con esto no quiero decir que las luchas de las comunidades subalternizadas están sometidas a 
la literatura y al arte, pero sí están sometidos a sus propias creaciones narrativas que les 
permiten imaginar y construir desde sus procesos de auto-subjetivación una respuesta a lo 
que significa nación e identidad.  
 La literatura de la tercera década del siglo XX en el Ecuador abre espacios violentos 
de comunicación, diálogo, complementariedad y convivencia entre comunidades ancestrales 
y originarias. Sin estos diálogos desde la ficción no se podría pensar en las epistemologías del 
sur como una oportunidad para desaprender lo que se ha impuesto desde una lógica colonial y 
crear pensamientos alternativos que rompan con lo que Paulo Freire llamó la pedagogía del 
oprimido. En conclusión, esta investigación entiende a la literatura del Grupo de Guayaquil 
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como un proceso de transgresión desde la ficción a la tradición ética y estética impuesta en la 
modernidad. Por medio de esto la literatura crea realidades alternativas que visibilizan a la 
nación desde la diversidad y desde procesos de auto-subjetivación que permiten entender la 
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 Latina."Dispositio. 24.51 (1999): 137-148. Print. 
"Coloniality and Modernity/rationality." Cultural Studies. 21 (2007): 168-178. 
Electronic. 
Quintero, Rafael, and Erika Silva. Ecuador, Una Nación En Ciernes. Quito, Ecuador:
 Facultad Latinoamericana de Ciencias Sociales, Sede Ecuador, 1991. Print. 
Quiroga, Horacio. Decálogo del perfecto cuentista. www.ciudadseva.com. 
http://ciudadseva.com/texto/decalogo-del-perfecto-cuentista/. Accessed 28 de 
enero de 2017.  
Rama, Ángel. La ciudad letrada. Montevideo: Arca, 1998. 
Radcliffe, Sarah A, and Sallie Westwood. Remaking the Nation: Place, Identity and 
Politics in Latin America. London: Routledge, 1996. Internet resource. 
Rivera-Rodas, Oscar. La Modernidad Y La Retórica Del Silenciarse. Xalapa, Ver., 
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